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LETTERATURA ITALIANA 


Nota: le date che compaiono accanto alle opere fanno riferimento al periodo in cui le opere sono state scritte per gli autori più 
antichi, ossia quelli nati prima dell’introduzione della stampa, mentre quasi sempre fanno riferimento all’anno di pubblicazione 
dell’opera per gli autori nati dopo l’invenzione della stampa. 


Convenzionalmente il Medioevo è il periodo che intercorre tra la caduta dell’Impero Romano d’Occidente (476 d.C.) e la scoperta 
dell’ America (1492); si divide a sua volta in due fasi, separate dall’anno 1000: 1’ Alto Medioevo (476-1000) e il Basso Medioevo 
(1000-1492). Il Medioevo si caratterizza per il dominio in campo culturale e istituzionale della Chiesa, unica istituzione rimasta in 
piedi dopo le invasioni barbariche, e per la struttura economica-politica-sociale del feudalesimo, screziato verso la fine del Basso 
Medioevo dalla nascita della borghesia. La società feudale era strettamente gerarchica e divisa in 3 ordini: oratores, bellatores, 
laboratores. Durante il Medioevo il latino diventa sempre più una lingua prettamente scritta mentre il latino parlato si 
imbastardisce e subisce l’influsso delle lingue dei popoli barbari: nascono i volgari, o lingue romanze (-romanice loqui), che si 
affermano prima come lingue solo orali e nel Basso Medioevo anche come lingue scritte. Per tutto 1’ Alto Medioevo la società 
europea è una società sedentaria, autarchica, non più dedita ai commerci e cha ha spostato il proprio baricentro dal Mediterraneo 
all'Europa Centro-Settentrionale; dal 1100, quando inizia una decisa offensiva contro gli Arabi (lotta in Spagna e nel 
Mediterraneo + crociate) si assiste ad una generale rinascita dei Regni europei (l’unico perennemente in decadenza è il Sacro 
Romano Impero=Germania+Italia del Nord dove sia affermano i Comuni), ed è in questo periodo che nascono le varie letterature 
nazionali. Per tutto l’ Alto Medioevo la cultura si trasmette per via orale: si afferma la figura del giullare (di piazza o di corte) che 
inizialmente è una figura rozza e buffonesca che al massimo recita le poesie di altri, ma con il tempo, soprattutto nel Basso 
Medioevo, diventerà anche autore delle proprie opere. Il giullare, insieme successivamente ai chierici vaganti (studenti che 
andavano da una città all’altra e recitavano opere proprie o di altri) è comunque l’unica figura laica di intellettuale nell’ Alto 
Medioevo che vedeva un vero e proprio dominio della Chiesa in fatto di cultura: il ceto religioso era l’unico che riceveva 
un’istruzione elevata e che aveva la possibilità di stare a contatto con opere letterarie classiche e moderne; è noto come 
nell’abbazie gli amanuensi ricopiassero e studiassero le opere dei classici. Del resto per tutto il Medioevo, Alto e Basso, il libro è 
una cosa estremamente rara e preziosa e nelle biblioteche più fornite non si trovavano mai più di 100 esemplare. Peculiarità 
medievale era quella di interpretare in modo simbolico la natura (interpretazione simbolica: il significante richiama intuitivamente 
un significato, diverso da quello che il significante suggerisce, che si presenta in modo spontaneo al lettore/osservatore) e di dare 
una lettura allegorica ai testi (interpretazione allegorica: il significante richiama un significato secondo, che non è intuitivo e 
spontaneo come nel caso dell’interpretazione simbolica, ma è indicativo di una cultura e per scoprirlo è necessario avere ottimo 
conoscenze e uno spiccato intelletto), soprattutto la Bibbia ma anche certi testi classici, visti come prefigurazione di verità 
cristiane (lettura figurale); per tutto il Medioevo sarà usuale trovare il senso letterale e quello allegorico dei testi. I fondatori del 
“Medioevo latino” (la cultura di argomento classico o cristiano in latino), punti di riferimento per tutti gli intellettuali medievali, 
furono Girolamo (IV-V secolo) autore della Vulgata e in generale i Padri della Chiesa autori di testi e commenti cristiani, 
Sant’ Agostino (354-430) teorizzatore del sermo humilis (opposto allo stile latino) ma anche abile conoscitore e utilizzatore degli 
strumenti retorici latini, Boezio (480-526) la cui opere ebbe enorme influenza per secoli, Cassiodoro (490-575), Isidoro di Siviglia 
(VI-VII secolo) punto di riferimento per l’interpretazione simbolica della natura, e altri. La produzione letteraria in latino del 
Medioevo è soprattutto quella agiografica, dato il carattere religioso della cultura medievale e quella delle cronache, quasi sempre 
anonime e non scientifiche (la narrazione iniziava sempre con Adamo ed Eva, la cui storicità non era messa in dubbio); si assiste 
ad un graduale passaggio dalla prosa ritmica (latina) a quella rimata (volgare). Il tempo del Medioevo era modellato sui riti 
ecclesiastici e, a livello di tempo storico, non si concepiva l’idea di evoluzione e progresso e anzi dominava il timore di 
un’imminente fine del Mondo. 


Tornando al fattore lingua, finchè Roma detenne un potere solido in tutti i territori si parlava una varietà di latino popolare, 
abbastanza uniforme ovunque. Con la crisi del III secolo d.C. inizia a delinearsi una frattura sempre maggiore tra latino scritto e 
latino parlato e, nel giro di circa tre secoli, il substrato linguistico del latino (cioè la lingua dei popoli conquistati, che influenzava 
in modo irrilevante il latino) diventa superstrato e definisce così il frazionamento linguistico nella Romania. Anche il latino scritto 
viene influenzato dal latino parlato e solo con mirate riforme si ritorna alla purezza originaria del latino scritto: così facendo però 
aumenta il divario tra latino e volgare parlato, che si affranca come lingua autonoma. Da dopo il Mille la situazione linguistica è 
chiara: sono nate in Europa le lingue romanze o neolatine. Il volgare abbiamo detto nasce come lingua parlata, e si afferma anche 
come lingua scritta in periodi successivi e in anni diversi a seconda del luogo. In Italia, dove la presenza della Chiesa e della 
tradizione di Roma dava ancora un forte influsso alla conoscenza del latino, il volgare come lingua scritta si afferma più tardi che 
altrove. Tra la fine del VIII e l’inizio del IX secolo compare 1 “Indovinello veronese”, che è un mix tra latino e volgare, mentre il 
primo documento dove il volgare viene usato coscientemente e con uno scopo preciso è il “Placito Capuano” del 960, un 
documento giudiziario. In Italia c'è poi da dire che non esiste un volgare unico ma, come ci dice Dante, esistono 14 varietà 
caratterizzate da un’omogenità di fondo. L’uso del volgare come lingua letteraria si afferma in Italia molto più tardi, nella prima 
metà del XIII secolo. Molto prima nascono invece le letterature romanze in Spagna (XII secolo) e, soprattutto, in Francia (XI 
secolo). Inizialmente il latino come lingua letteraria viene soppiantato da volgari nei Paesi dove la lingua parlata non era romanza 
(Germania, Gran Bretagna) e quindi l’influsso del latino era meno forte; tuttavia è la letteratura in lingua d’oc (sud) e d’oil (nord) 
che si impone come modello per tutto il Basso Medioevo. Il fiorire di una letteratura in lingua romanza in Francia è collegato alla 
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vitalità delle società feudale e cortese del Paese. All’interno della società feudale avevano un particolare valore i cavalieri, valore 
che nei romanzi viene sostanzialmente idealizzato. I cavalieri inizialmente nascono come combattenti mercenari, ricchi 
abbastanza da poter mantenere un cavallo; con l’intervento della Chiesa la figura del cavaliere viene inquadrata in strutture ben 
precise e il cavaliere diventa l’incarnazione delle virtù sia guerresche che cristiane. Nell’immaginario della letteratura il cavaliere 
diventa colui che si muove per spirito di avventura e di ricerca, svolgendo un percorso che lo porta anche a un miglioramento 
interiore. In realtà i cavalieri passavano lunghi periodi alle corti dei feudatari, e mostravano il loro valore esibendo un insieme di 
comportamenti estremamente codificati: i famosi valori della gentilezza e della cortesia, che era necessari ai cavalieri affinchè il 
signore li tenesse con loro. La nascita di una letteratura cortese serve a cementificare questi rapporti, ad innalzarli e ad 
idealizzarli. Alla donna, che nel mondo cortese aveva un ruolo fondamentale in quanto era colei che gestiva il territorio quando il 
signore era in guerra, viene dato un nuovo ruolo positivo e lo stesso amore tra il cavaliere e la donna ricalca il rapporto tra il 
cavaliere e il signore, configurandosi come atto di vassallaggio (sevitio amoris). Nella letteratura romanza francese si riconoscono 
4 stadi evolutivi (anche se ovviamente spesso le produzioni si affiancano), che influenzeranno tutta la produzione europea del 
Basso Medioevo: 


1) Poemetto agiografico in volgare: l’influenza della Chiesa è ancora forte e i poemetti, scritti da chierici, vengono recitati 
oralmente da giullari. 


2) Narrazione epica: si passa dall’esaltazione dei santi a quella dei cavalieri, le opere sono sempre recitate oralmente a un 
pubblico vasto e l’elaborazione spetta sempre ai chierici o a giullari esperti. Sono le famose “Chanson de geste” che si sviluppano 
tra XI e XIII secolo e servono a cementificare e far apprezzare tramite un’esaltazione impropria (ai lavoratores) i rapporti sociali 
della corte; si organizzano in cicli e quello più famose è quello di Carlo Magno a cui appartiene la “Chanson de Rolande” e dove 
è evidente l’equivalenza tra paladino cristiano e valoroso guerriero. 


3) Affermazione della figura del giullare di corte e del trovatore che compone in musica l’opera che il giullare recita (canzone). La 
trasmissione del testo è ancora orale e costituisce, all’interno delle corti, un rito formalizzato e il pubblico è ovviamente 
selezionato. Se nella Francia del Nord fiorisce il romanzo cortese, in Provenza si sviluppa la poesia lirica provenzale tra fine XI 
ed inizio XII secolo. Anche qui risponde, in un forma diversa, all’esigenza di rafforzare i rapporti nelle corti e solitamente si 
presenta come una poesia estremamente canonica e ritualizzata nella forma e nel contenuto. Accanto alla lirica amorosa, 
argomento principale, nascono dei sottogeneri come il planh e il sivantes. 


4) Romanzo cavalleresco (o cortese, data l'analogia tra cortesia e cavaliere) in versi composto per la lettura: è la prima 
manifestazione letteraria scritta, composta non da un giullare ma da un menestrello che vive all’interno della corte ed è pagato dal 
signore. Il pubblico è prevalentemente femminile, molto selezionato e legge per diletto. Si sviluppa soprattutto nella Francia del 
nord, ed è dunque in lingua d’oil; a differenza dell’epica, con cui condivide i temi dell’avventura e dell’amore, il romanzo 
cavalleresco si fa portatore di una visione del mondo più individualistica, e solo grazie ad un’elaborazione interiore della vicenda 
il personaggio e il lettore ne scopre un senso universale (non come nella “Chanson de Rolande” dove l’azione era Cristiani- 
Musulmani, Bene contro Male). Il maggior autore di romanzi cortesi è Chretien de Troyes (opera nel XII secolo) autore di 5 
romanzi tra cui il “Lancillotto” e, probabilmente, un “Tristano e Isotta”. 


Il tema dell’amore cortese (dove cortese sintetizza quell’atteggiamento di gentilezza, liberalità e raffinatezza di costumi) è al 
centro sia della lirica che del romanzo ed è un tema trattato con attenzione scientifica, morale e filosofica: di questo argomento si 
occupa Andrea Cappellano (fine XI inizio XII secolo) il cui trattato “De Amore” avrà grande influenza su tutto il Medioevo. 
L’opera definisce i comandamenti di Amore, tra cui spiccano i concetti di amore come passione istintiva collegata alla vista, 
rapporto d’amore = rapporto feudale, concezione antimatrimoniale dell’amore, rapporto tra gentilezza e amore che non dipendono 
dalla nobiltà di sangue ma dalla nobiltà d’animo. Accanto ai generi sopra detti c’è il romano allegorico (“Roman de la Rose”, che 
è una sorta di “Ars Amatoria”), la narrativa comica, i fabliaux (archetipi e modelli della novellistica; sono però in metrica), il lai 
(romanzo cortese molto meno esteso): ebbero molto meno successo e diffusione degli altri generi. In Italia, dove non esisteva una 
società cortese-feduale forte come quella francese, si deve aspettare fino al periodo comunale prima di assistere al fiorire di una 
letteraria volgare; l’epica e il romanzo cortese italiani sostanzialmente non esistono, e vennero importati e talvolta tradotti solo per 
ristrette nicchie di persone, senza mai avere un’ampia diffusione. Nella Penisola Iberica il genere dominante è l’epica (“Cantar de 
mio Cid”) che rispetto a quella francese è meno raffinata e più realistica mentre meno spazio ha la lirica. Nei Paesi a lingua 
germanica (letterature non romanze) si assiste a una comparsa anticipata di circa 300 anni dell’epica (“Beowulf” è del 750 d.C.); 
col tempo e con l’affermarsi della letteratura francese i generi tendono a uniformarsi (soprattutto per i contenuti e per i valori 
espressi) sotto il suo influsso e troviamo così romanzi cortesi, narrazioni epiche e la lirica d'amore. 


Mentre dal 1100 in Europa si vanno affermando i primi Stati Nazionali, in Italia compaiono i Comuni: l’ambiente italiano dove si 
sviluppa la letteratura non è dunque quello della corte ma quello del comune. Entrambe queste istituzioni segnano la definitiva 
caduta dell’idea di un Impero universale e anche la Chiesa, grande istituzione medievale, da’segni di crisi come dimostra la 
cattività avignonese (1309-11377). I Comuni, che fioriscono nel 1200, entrano in crisi all’inizio del 1300, quando in Italia si 
presenta la nuova istituzione della Signoria: nel periodo comunale opera Dante, in quello della signoria Boccaccio e Petrarca. Con 
la nascita dei Comuni si assiste ad un progressivo esodo di persone dalla campagna alla città (rimane comunque ovviamente 
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prevalente la popolazione rurale, dove però i vincoli del feudalismo si allentano sempre di più); queste persone nella città 
occupano posizioni di commercianti e artigiani e formano la nascente classe borghese che rompe la tripartizione medievale. La 
borghesia, che si riunisce in corporazioni dette “Arti” acquista man mano un peso politico e va ad influenzare le scelte del 
Comune, dove tendono a prevalere i loro interessi rispetto a quelli della nobiltà. Le città diventano i nuovi centri di cultura, prima 
detenuta esclusivamente dalla Chiesa: nascono le università che sono il segno della laicizzazione della cultura. Le università e i 
docenti sono stipendiati direttamente dal Comune o dagli studenti e hanno il diritto di rilasciare il titolo di professore, valido in 
tute le università europee: si crea una comunità internazionale di studenti e professori che parlano il latino e compiono studi 
simili. Con l’affermarsi della figura del mercante, nel contesto della nascita della borghesia, cambia la concezione del tempo che 
non è più quello della Chiesa né del contadino, ma è un tempo-denaro, che il mercante sfrutta e vende come merce: anche il 
tempo si va così laicizzando. I mercanti non sanno scrivere o parlare latino ma hanno bisogno di sapere fare i conti e di tenere 
diari commerciali: nasce così una scuola nuova, inferiore come grado e difficoltà rispetto all’università ma che è comunque 
sottratta al monopolio ecclesiastico. Se nell’ Alto Medioevo la figura dell’intellettuale era quasi esclusivamente legata alla Chiesa 
(i chierici), tranne poche eccezioni come i giullari e i trovatori, nell’età comunale l’intellettuale diventa laico: è un insegnante, un 
esperto di giurisprudenza o un medico che ha studiato all’università e svolge il proprio mestiere sotto retribuzione comunale. 
Soprattutto nell’Italia comunale è una figura perfettamente inserita nel contesto pratico cittadino e svolge il ruolo di letterato solo 
in modo dilettantistico (in Francia invece i letterati avevano già autonomia lavorativa). Le figura che si affermano di maggior 
spicco sono quelle dei notai e dei politici che apprendono l’arte del dettare (comporre in versi) e del digrossare (ars retorica) che 
utilizzeranno in seguito come poeti. E’ importante però rimarcare ancora come l’intellettuale non sia un letterato di professione 
(vedi Dante), ma svolge funzioni solitamente politiche-amministrative a cui affianca l’attività di letterato. Soprattutto ai giuristi si 
deve la transizione dal latino al volgare, in quanto era necessario che i loro documenti fossero compresi da tutti, anche coloro che 
non conoscevano il latino. Anche il pubblico è diverso: ormai sono i mercanti e l’elite cittadina i destinatari delle opere dei nuovi 
intellettuali e, siccome il pubblico non conosce più il latino, la lingua della letteratura diventa il volgare nel corso del 1200. Anche 
i libri sono prodotti in maggior numero in quanto vengono copiati non più in monasteri per una diffusione limitata e ristretta, ma 
da botteghe che lo fanno di lavoro ed hanno interesse ad incentivare la produzione. Le letteratura medievale è subordinata a 
contenuti religiosi e morali e alle rigide regole della retorica: vige la teoria degli stili coniate sulle opere di Virgilio (Eneide, 
Bucoliche, Georgiche) che istituisce un rapporto univoco tra forma e contenuto. Nel passaggio da letteratura in latino a letteratura 
in volgare questa divisione si frantuma lentamente anche sotto l’influsso dei Vangeli (contenuto altissimo e forma umile) e della 
poesia trobadorica (tema amoroso, non tragico, stile alto). Nell’ambito del volgare, a seconda del genere letterario che ha 
determinate caratteristiche stilistiche e formali, c’è un certo pubblico: la letteratura religiosa si rivolge al popolo minuto della 
campagne, la letteratura didattica e le cronache si rivolgono al ceto mercantile cittadino, ad un pubblico elitario identificabile con 
la vecchia nobiltà, il ceto feudale, le donne colte e i borghesi più elevati mira invece la poesia d’amore. 


Il Basso Medioevo è il periodo delle eresie: i valdesi e i catari mettono in discussione i dogmi della Chiesa che risponde istituendo 
il Tribunale dell’ Inquisizione (1233) e creando nuovi ordini ecclesiastici dotati di un elevato livello culturale pronti a fronteggiare 
retoricamente gli eretici (Domenicani) oppure uomini del popolo, che vivevano nelle città a contatto con gli ultimi (Francescani, 
divisi poi in conventuali e spirituali). Abbiamo già detto che la produzione letteraria medievale ha carattere generalmente 
religioso, ma tra questa produzione spiccano due generi: quello del poemetto didattico-narrativo, rivolto al pubblico borghese 
cittadino che rappresenta dispute di argomento religioso, e quello della lauda che descrive le lodi dei Santi e si rivolge al pubblico 
della campagna. Tutti questi componimenti erano in poesia e, oltre a questi generi in latino per tutto il Medioevo fiorisce una 
produzione letteraria in latino, di argomento prettamente filosofico e teologico. Le laudi erano inizialmente cantate durante le 
processioni dalle masse e somigliavano molto ai Salmi; solo in seguito vennero canonizzate e assunsero la forma della ballata. La 
lauda più famosa che abbiamo e che è anche considerata il primo testo artistico della letteratura italiana è il “Cantico delle 
Creature” composto da Francesco d’ Assisi (1181-1226). Il testo si presenta in un volgare umbro con non poche influenze latine 
ma è pur sempre un testo in volgare. E° importante sottolineare come al volgare viene data tanta dignità da lodare Cristo e che 
Francesco diviene una figura di cavaliere cristiano e cortese, unendo nell’immaginario comune i due generi principali del 
Medioevo. Nella produzione religiosa si segnale anche la presenza di Jacopone da Todi (1236-1306) francescano le cui laudi sono 
assai lontane dalla fiduciosa positività di Francesco e risentono invece del clima di tensione che si andava profilando intorno alla 
Chiesa; hanno un intento più polemico che laudatorio e gli costarono l’incarcerazione da parte di Bonifacio VIII, a cui fu avverso. 


Alla fine del Duecento il genere lirico si istituzionalizza in Toscana in un canone di temi e metri fissa e di una lingua unitaria. Tale 
canone deriva dall’esperienza trobadorica, pervenuta in Toscana grazie all’esperienza della Scuola Siciliana che fu la prima ad 
utilizzare un volgare italiano nella lirica d’amore. La poesia lirica nasce alla multietnica e poliglotta corte di Federico II di Svevia, 
imperatore da 1220 a 1250 e che aveva sede in Sicilia. L'influenza dei poeti siciliani fu tale che con questo nome vennero indicati 
tutti i poeti, risedenti ovunque in Italia, fino agli stilnovisti; oggi si chiamano così soltanto circa 25 poeti, operanti tra 1230 e 
1266 (Battaglia di Benevento e definitiva sconfitta ghibellina). Rispetto alla figura del poeta provenzale, che la Scuola Siciliana 
prende a modello, il poeta siciliano è un borghese che svolge funzioni nella corte e si occupa di poesia solo per diletto (non è un 
giullare né un trovatore, cioè un professionista), la poesia non è accompagnata dalla musica. A livello tematico l’ambiente della 
poesia trobadorica è feudale mentre quello della poesia siciliana è cortigiano, l’amore è descritto in quanto tale e non in 
prospettiva di vassallaggio, la donna diviene una figura rarefatta e mal definita a vantaggio di un’analisi introspettiva dell’amore 
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(effetti dell’amore su chi lo prova) che diviene un’esperienze intellettuale vera e propria. Non c’è inoltre spazio per il sirvantes 
nella poesia siciliana. A livello metrico si affermano tre strutture che influenzeranno tutta la poesia italiana: 


1) Canzone: forma più elevata e illustre, alterna endecasillabi e settenari 
2) Canzonetta: struttura narrativa e dialogica, si presta a più argomenti ed è composta da versi più brevi e vivaci (no endecasillabi) 


3) Sonetto: metro inventato dai siciliani (da Iacopo da Letini) a differenza degli altri due importati dai provenzali, è composto da 
14 endecasillabi. Si presta a vari argomenti ed è una forma meno impegnativa delle altre due. 


I codici in cui sono conservate le poesie dei Siciliani sono copie toscane del 1200; i copisti toscani però stravolsero la struttura 
linguistica dei testi originali, non conservati, e delinearono in modo del tutto arbitrario una sorta di percorso poetico che iniziava 
con la Scuola Siciliana e culminava con gli Stilnovisti. Questo lavoro, insieme all’opera di Dante, determinò un canone letterario 
e una tradizione, in cui ad esempio non c’era spazio per la poesia religiosa che perse moltissimo peso. Dalla resa della poesia 
siciliana in toscano nacque anche la rima siciliana, una rima imperfetta dovuta al cambiamento di vocali (u+ 0/a, i+ e). 


Iacopo da Lentini 


Vita: la sua attività come funzionario imperiale (notaio) e come poeta è documentata tra 1233 e 1241. Non si sa altro della sua 
vita anche se si presume sia nato intorno al 1210 e morto introno al 1260. E° considerato il caposcuola della Scuola Siciliana. 


Opere e poetica: ci restano 38 componimenti , tutte canzoni, canzonette e sonetti di cui si presume sia l’inventore. E’ un profondo 
conoscitore della poesia provenzale che mostra però di poter rinnovare sul piano delle immagini (analogie con il mondo vegetale 
e sociale, tipiche di un atteggiamento “scientifico” nei confronti dell’amore) e su quello tematico dove tende all’interiorizzazione, 
all’analisi dei movimenti psicologici dell’io e alla descrizione degli effetti dell’amore. 


Dopo la Battaglia di Benevento la poesia dei Siciliana decade rapidamente. Tuttavia negli anni precedenti i rimatori siciliani 
avevano avuto contatti soprattutto con gli esponenti dei comuni toscani e di Bologna, dove avevano “trapiantato” la propria 
poesia, che diede un apporto decisivo allo sviluppo di quella autoctona. Con la denominazione di poeti siculo-toscani si intendono 
quindi quei poeti residenti in Toscana e a Bologna, la cui poesia, sviluppatasi orientativamente tra 1240 e 1280, subì l’influsso di 
quella siciliana. Dalla poesia siciliana riprese il metro della canzone e del sonetto, a cui aggiunse però la ballata, il temo amoroso 
a cui però si affiancò anche quello politico, simile al sirvantes provenzale, specchio del clima di scontri tipico della civiltà 
comunale. La lingua diventa quella toscana, diversa da comune a comune, mentre il poeta non è più un cortigiano ma un cittadino, 
che svolge solitamente una carica pubblica all’interno della città. I due rimatori siculo-toscani più famosi furono Bonagiunta 
Orbicciani da Lucca e Guittone d’ Arezzo. Benchè il cronologicamente Bonagiunta venga prima di Guittone e sia stato lui il vero 
mediatore, Guittone è molto più famoso e influente nella poesia del 1200 (i “guittoniani”, sparsi in tutta l’Italia centro 
settentrionale, lo eressero a modello e maestro). Guittone (1230 circa-1294) compose rime amorose e civili fino al 1265, anno 
della conversione ai Frati Gaudenti, a rime morali e religiose. Lo stile oscuro (si ispirava al “trobar clus” dei provenzali), fatto di 
un linguaggio troppo oscillante tra illustre e plebeo, un uso retorico al limite dell’esagerazione e una voluta oscurità, lo rese inviso 
a Dante, che promuoveva la diffusione di una purezza linguistica e di uno stile nobile e raffinato. Fu maestro soprattutto nelle 
rime civili, dove, riprendendo il sirvantes e il planh provenzale, aggiunse tocchi di sarcasmo, eloquenza e partecipato sdegno. La 
fine del periodo di fioritura dei rimatori siculo-toscani coincide con l’affermarsi del Dolce stil novo. Teniamo ben presente che le 
notizie sullo stil novo ce le fornisce Dante direttamente, che dello stil novo era il massimo rappresentante, nei canti XXIV-XXVI 
del Purgatorio e sono dunque tutt’altro che disinteressate. Detto questo il Dolce stil novo si afferma a Firenze (divenuta ormai il 
Comune di riferimento della Toscana e uno dei centri di cultura più importanti d’Europa) tra 1280 e 1310 e ha come massimi 
rappresentanti Dante, Guido Cavalcanti, Lapo Gianni, Gianni Alfani, Dino Frescobaldi (tutti fiorentini) e il pistoiese Cino da 
Pistoia. L’iniziatore della scuola, da quello sempre che ci dice Dante, è il bolognese Guido Guinizzelli, che opere nel quindicennio 
tra 1260 e 1276, anno della morte. Dante si premura di sottolineare come lo Stil novo costituisca l’approdo di un’ideale percorso 
iniziato con la Scuola Siciliana, e come contemporaneamente segni un’esperienza assolutamente nuova e di rottura, opposta 
soprattutto alla diffusa scuola di Guittone, da cui prende le distanze. La novità è sia tematica che stilistica: dal punto di vista 
tematico lo Stil novo si sottolinea per l’assoluta fedeltà ai dettami d’ Amore. Ciò implica escludere qualsiasi altro tema (diverso 
quindi da Guittone) e tornare alla Scuola Siciliana con dovute differenze; per gli stilnovisti infatti l’amore per la donna diviene 
mezzo di elevazione spirituale e religiosa e la donna diviene il tramite, il mediatore tra Dio e l’uomo (si crea la figura della donna- 
angelo, non più metafora ma vera e propria possibilità). Poesia, amore ed elevazione spirituale-religiosa arrivano a coincidere; 
oltre a questo il poeta deve essere capace di annotare con perizia scientifica e filosofica gli effetti che 1’ Amore produce in lui, e 
deve studiare i turbamenti, il movimento degli “spiriti” che avviene in lui: Guittone viene allontanato proprio perché non possiede 
questa capacità. Lo stile si caratterizza invece per l’uso del volgare illustre, quanto più possibile elevato, puro, melodioso e 
musicale, molto più ricercato del linguaggio usato da Guittone. La forma metrica più usata è la canzone, che meglio trasmette i 
contenuti alti della poesia stilnovista. Degli scontri cittadini resta solo una fioca luce nella poesia stilnovista, che appare assai 
avulsa dalla realtà del tempo, riducendo la città alla cornice entro la quale si muova la donna. Il pubblico è quello dotato di 
“animo gentile” (nobiltà di cuore non di sangue), e che quasi sempre appartiene all’alta borghesia cittadina e alla vecchia nobiltà; 
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è un pubblico molto più ristretto e selezionato rispetto a quella che poteva essere la poesia di Guittone o in generale dei siciliani 
e dei provenzali. Quello che da Dante in poi è considerato il padre dello Stil novo è il bolognese Guido Guinizzelli (1230 
circa-1276): inizialmente affine alla poesia di Guittone (è dunque lecito pensarlo come mediatore tra siculo-toscani e stilnovisti), 
fa però un passaggio nella produzione più tarda dove semplifica lo stile, adotta un linguaggio dolce e leggiadro e presenta temi 
più sostenuti, che possono essere compresi solo da un pubblico selezionato e intellettuale. Tra i suoi temi principali e che più 
influiranno sulla tradizione stilnovista ci sono l’identificazione di amore e cuore nobile, la caratterizzazione angelica della donna 
e la lode dell’amata. Questi temi, si noti, non sono nuovi, ciò che è nuovo è la loro canonizzazione e il loro inserimento di rigide 
cornici fatte di scelte lessicali, stilistiche e metaforiche rigorose. 


Guido Cavalcanti 
Vita: -nasce all’incirca nel 1259; i Cavalcanti sono una tra le più potenti e nobili famigli fiorentine appartenenti ai Guelfi Bianchi 


-è inserito nel contesto della vita politica fiorentina fino al 1293, quando gli Ordinamenti di Giano della Bella escludono i 
rappresentanti della vecchia nobiltà dall’ assegnazione di cariche pubbliche 


-aumentano gli scontri con la famiglia Donati, Guelfi Neri (in particolare con Corso), che lo portano all’esilio, insieme ai capi 
fazione delle famiglie fiorentine più importanti, a Sarzana il 24 giugno 1300 


-muore il 29 agosto 1300, ammalatosi di malaria a Sarzana e appena rientrato a Firenze. 


Opere e poetica: il canzoniere di Cavalcanti conta poco più di 50 componimenti, divisi in ballate (genere preferito di Guido), 
sonetti e canzoni. Il tema unico è l’amore, che Cavalcanti fissa in un canone, definendone un lessico e uno stile specifici. L'amore 
è vissuto come un’esperienza devastante e tragica che l’anima sperimenta nella sua parte sensitiva (cioè irrazionale): è dunque 
un’esperienza che l’uomo non può controllare ma che può al massimo conoscere (è forte l’influsso della filosofia averroistica). 
L’amore porta alla disgregazione dell’io nei suoi “spiriti” che il poeta rappresenta teatralmente in lotta tra loro; mentre alcuni 
topos della poesia d’amore (il saluto, la lode) vengono ribaltati nel loro significato che da salvifico/beatificante diviene disastroso 
e pericoloso per l’amante. L'amore “positivo” è limitato alla libera sessualità che il poeta fruisce con donne di umile condizione 
(pastorella) mentre per il resto è un’esperienza tragica. Da notare infine lo scarto tra la forma (ballata soprattutto) leggera e 
frizzante e tra il contenuto tragico. 


Parallelamente allo Stil novo si sviluppa a Firenze il filone della poesia comica. La poesia comica è quella che adotta lo stile 
comico che, come già detto, nella rigorosa divisone degli stili medievali imponeva temi (parla della vita popolare, degli 
avvenimenti di tutti i giorni) e linguaggi specifici. Il metro utilizzato è quello del sonetto mentre i temi e la lingua adottata sono 
un chiaro rovesciamento parodico dei temi e della forma dello Stil novo. Per i temi, afferenti ad un universo completamente laico 
e mondano, abbiamo dunque l’esaltazione dell’amore carnale, di donne maliziose (rovesciamento della donna-angelo), della 
taverna e del gioco d’azzardo, il bisogno di denaro e la critica all’avarizia e l'aggressione personale salace e diretta, discendente 
dal vituperium latino. Il linguaggio è basso, rovescia quello cortese con intento parodico e cerca la mimesi con il parlato. Il 
pubblico è ovviamente più ampio rispetto a quello della poesia stilnovista ma si noti che la poesia comica è frutto della stessa 
elaborazione necessaria alla poesia tragica (scegliere tra poesia comica e tragica era questione di stile, un poeta tragico poteva 
anche scrivere componimenti comici e viceversa, bastava adattare linguaggio e forma che erano canonizzate per entrambi gli 
stili). Il periodo di massima fioritura della poesia comica è tra 1280 e 1320, ma avrà influssi per molti secoli successivi. C’è infine 
da dire che solo l’ambiente comunale fatto di scontri, odi reciproci e attacchi personali ha potuto favorire il fiorire di questa 
produzione. I poeti comici sono circa 20, molto diversi tra loro per forma e stile. L’iniziatore è tradizionalmente Rustico Filippi, 
attivo a Firenze tra 1260-1290 e maestro dell’invettiva personale, dove attacca i destinatari in modo caricaturale e satirico. I 
massimi esponenti dello stile comico sono però senesi, tra cui spiccano Folgore da San Gimignano (legato ai valori della società 
cortese e feudale, la sua poesia è comica in quanto tratta temi attuali, ma è molto diversa dai colleghi in quanto a stile, che è 
molto più ricercato, meno diretto e canzonatorio) e soprattutto Cecco Angiolieri. 


Cecco Angiolieri 


Vita: nasce a Siena da una famiglia importante intorno al 1260. Il suo carattere irrequieto e spensierato che emerge nelle 
composizioni sembra trovare riscontro nella sua vita dove ha da sempre problemi con la giustizia (multe per essersi allontanato 
durante una spedizione militare, per aver vagabondato dopo il coprifuoco e per un rissa). Alcuni documenti mostrano anche la sua 
gestione sconsiderata del denaro, che sperperava senza problemi (i figli rinunciarono infatti all’eredità perché gravata da troppi 
debiti). La morte si presume intorno al 1312. 


Opere e poetica:il suo canzoniere conta di oltre 100 sonetti di sicura attribuzione più altri incerti. I temi principali sono quelli dei 
piaceri carnali (tavola e sesso) e del divertimento (gioco d’azzardo). I personaggi che ricorrono più spesso sono l’amante 
Becchina, con cui il poeta scambia salaci e divertenti battute dove si accusano a vicenda dei loro vizi, il padre a cui il poeta augura 
la morte così da poter ottenere l’eredità e la moglie pettegola e arcigna. La poesia di Cecco non è realistica nonostante affronti 
temi bassi e quotidiani, ma è un’operazione intellettuale perfettamente inserita nel contesto comunale, tanto quanto lo è quella 
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tragica. Inoltre c’è da dire che il canzoniere di Cecco ha un chiaro intento parodico rispetto alla poesia stilnovista, il che 
presuppone una profonda conoscenza dei loro stilemi e del loro stile. Per la ricercatezza con cui Cecco compie questa operazione 
di ribaltamento, il suo pubblico è lo stesso degli stilnovisti, a cui propone gli stessi contenuti in forma però opposta. 


Abbiamo fin’ora parlato della lirica italiana, ma quando nasce e si sviluppa la prosa? Intanto la prosa in volgare si sviluppa più 
tardi perché in quel campo il latino aveva l’egemonia nei trattati scientifici e filosofici, mentre nella letteratura d’intrattenimento 
dominava il francese. Poi, a differenza della poesia che veniva recitata davanti a grande pubblico, la prosa aveva un pubblico più 
selezionato, che sapesse leggere. Detto questo inizialmente si sviluppa dalla metà del 1200 solo a Bologna e in Toscana, dove le 
esigenze comunali ne incentivarono l’utilizzo. In Toscana poi si diffonde l’uso del volgarizzamento di testi classici e 
contemporanei: erano sia testi di intrattenimento sia didattici, principalmente di retorica il cui utilizzo pratico era necessario nel 
Comune. Capitava spesso che i manoscritti antichi che si andava a volgarizzare venissero anche attualizzati e dunque modificati, 
diventando opere diverse dal’originale. A Firenze si va sviluppando il genere della cronaca cittadina, un ibrido tra storiografia e 
memorialistica dove si raccontano i fatti della città, iniziando da tempi più o meno recenti. Questo genere era l’erede della historia 
latina, e condivide con il modello il fatto di spiegare e trarre un senso dalla storia, in una prospettiva teleologica. Il massimo 
esponente della cronaca è il fiorentino Dino Compagni (1260-1324) autore del “Cronica delle cose occorrenti ne’ tempi suoi” che 
ha la particolarità di concretarsi solo sugli anni 1280-1312 (solitamente si prendeva la narrazione dalla creazione dell’uomo 
procedendo con andamento annalistico) ed essere un’opera esplicitamente di parte in quanto Dino era un Guelfo Bianco. Si noti 
dunque che le cronache non sono documenti “scientifici e storici” nel senso moderno, e non raramente uniscono a fatti storici 
leggende, detti e racconti di parte. Un genere che nasce in relazione all’affermazione della borghesia cittadina, soprattutto i 
mercanti, è il resoconto (o cronaca) di viaggio. L’opera più famosa di questo genere è “Il Milione”, scritto da Rustichello da Pisa 
che revisionò e diede forma letteraria agli appunti del viaggio che Marco Polo compì in Oriente tra 1271-1295. Il testo 
originariamente fu scritto in un volgare franco-italiano (veneto) e subì poi numerosi volgarizzamenti in toscano e francese. E° 
un’opera composita che ebbe un enorme successo e contribuì a creare l’immagine di un Oriente onirico e fantastico ma fu anche 
utilizzata come manuale per viaggiatori e come trattato scientifico oltre come opera di intrattenimento. La narrativa italiana (“Il 
Milione” non si considera narrativa per gli usi pratici che ne vennero fatti) nasce inizialmente attraverso il volgarizzamento di 
testi francesi e latini che avevano scopo educativo e didattico come già detto prima. Gli studiosi di retorica distinguevano tre tipi 
di narrazioni: 


1) narratio aperta che racconta cose veramente accadute e serva a informare, cioè l’historia 
2) narratio probabilis che racconta cose probabili e serve a coinvolgere emotivamente il lettore 
3) narratio brevis che racconta una vicenda inventata frutto della fantasia e serve a divertire, cioè la fabula. 


La novella deriva dalla fabula e assume precise caratteristiche: rappresenta un caso umano uno psicologico, vuole dilettare il 
lettore, ha uno sviluppo narrativo lineare, ha il senso in se stessa, adotta la brevitas per esaltare il motto arguto finale (sempre 
presente) ed utilizza un linguaggio medio. La novella, soprattutto in Italia, discende dagli exempla, cioè brevi racconti didattici su 
episodi della vita dei santi, costruiti sulla relazione tra narratio e sensus. Man mano che il sensus diventa laico e abbandona una 
prospettiva puramente religiosa nasce la novella, ennesimo segno della laicizzazione della cultura. Poiché la narrazione in prosa 
era soprattutto orale e il pubblico a cui si rivolgeva era molto ampio (non c’era dunque un pubblico selezionato che richiedeva una 
certa narrazione come era avvenuto in ambito cortese in Francia), la sua istituzionalizzazione fu molto più lenta rispetto alla 
poesia e il testo che segna la nascita della novellistica italiana è il “Novellino”, anonimo e databile tra 1280-1300, composto 
probabilmente in ambito fiorentino. Il processo che porta all’istituzionalizzazione della prosa narrativa si concluderà soltanto nel 
1300 con Boccaccio. 


Cronologicamente c’è Dante adesso, qui non c’è perché lo studiamo sui saggi. Si passa quindi alla descrizione del contesto 
storico-culturale del 1300 nel quale operano Boccaccio e Petrarca. 


Il periodo che va dal secondo decennio del 1300 a metà del 1400 si caratterizza per l’affermazione degli Stati Nazionali in 
Francia, Inghilterra (che si fronteggiarono nella Guerra dei Cent’ Anni) e Spagna e da quelli regionali in Germania e Italia mentre 
il Papato perde molto del suo peso con la Cattività Avignonese così come l’Impero, ormai decaduto e frammentato. Il 1300 è 
anche il secolo della terribile peste che nel giro di soli tre anni (1348-1350) uccise circa 25 milioni di persone e causò uno 
spopolamento delle campagne, per larghi tratti non coltivate, e un crollo della produzione manifatturiera cittadina. Sul piano 
economico si creò un ristagno del denaro, non più investibile, e un parziale ritorno al feudalesimo, su quello politico il passaggio 
alla Signoria in un contesto di continue lotte intestine tra coloro che erano sopravvissuti. L’immaginario comune fu 
profondamente turbato dalla morte, che divenne l’immagine centrale delle arti figurative (danze macabre). L’avvento della 
Signoria creò in Italia tanti Stati Regionali che funzionavano come Stati Nazionali in piccolo, con un impianto burocratico e 
amministrativo proprio che estendevano anche sui territori vicini. La frammentazione in così tante autonomie politiche è 
storicamente la causa del ritardo della creazione di uno spirito nazionale italiano. A livello culturale si assiste alla diffusione delle 
università che tendono però a chiudersi al nuovo e a diventare di carattere elitario, contemporaneamente però la figura 
dell’intellettuale diviene sempre più autonoma e indipendente dal contesto comunale: nasce la figura del letterato di professione 
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(non più giurista o notaio) che mette a servizio le sue conoscenze per i vari signori che richiedono le sue competenze; si creano 
così cenacoli e circoli introno alle signorie italiane. Si afferma la nuova figura del cortigiano (già diffusa alla corte di Federico II 
ma sparita dopo il 1266), cioè del letterato di corte e quella del chierico che intraprende la carriera religiosa solo per avere un 
sostentamento economico, senza alcuna vocazione religiosa. Il nuovo letterato cerca un rapporto personale con chi detiene il 
potere (cortigiano), ha una nuova coscienza del suo ruolo che, come detentore della cultura, tende a innalzare e a distinguere da 
ogni occupazione pratica e rivendica un primato intellettuale. Si assiste in questo periodo ad un progressivo aumento 
dell’alfabetizzazione che crea così un pubblico più vasto (soprattutto in ambito cittadino tra la borghesia): aumenta di 
conseguenza la produzione libraria destinata all’intrattenimento (è in questo contesto che si afferma la novella). Su un binario 
parallelo i copisti delle botteghe più famose vanno alla ricerca di manoscritti conservati nei monasteri che iniziano a copiare e 
mettere in circolo per un pubblico d’elite (questa operazione è tipicamente preumanista). Nel 1300 si afferma come lingua della 
letteratura il toscano, per vari motivi: tutti i codici della poesia del 1200 erano scritti in toscano, i poeti toscani avevano composto 
opere in poesia di ogni genere che si offrivano così come modello per i poeti attuali, i toscani avevano rapporti commerciali con 
tutta Italia cosicché la lingua era famigliare, Firenze era il maggior centro di produzione libraria del tempo, grande successo della 
Commedia. Tuttavia, con il progressivo studio del latino classico tipico dell’umanesimo (che già si avverta nel corso del 1300), il 
latino torna in auge come lingua letteraria, sia per la poesia sia, soprattutto, per la prosa. Si inizia ad avvertire per tutto il Trecento 
la necessità di un rinnovamento della cultura e della vita da condursi attraverso il ritorno ai classici e al loro messaggio (lo studio 
del latino è dunque incentivato): questa istanza preumanistica si sente con Petrarca per poi affermarsi definitivamente alla fine del 
1300, quando si può parlare pienamente di Umanesimo. Per quanto riguarda i generi sono sempre forti la produzione religiosa, il 
volgarizzamento di opere soprattutto latine, la novella, i cantari, spesso anonimi che sono poemi in ottave di argomento epico- 
romanzesco che venivano recitate nelle piazze da giullari, la narrativa romanzesca in prosa e una produzione più elevata in latino 
rivolta dai preumanisti a un pubblico molto ristretto (in contrasto con i generi sopra detti che si rivolgono a un sempre maggior 
numero di persone soprattutto borghesi, mercanti, artigiani che avevano voglia di arricchirsi culturalmente). 


Giovanni Boccaccio 


Vita: la vita di Boccaccio non è facile da ricostruire perché lui stesso fornisce nelle proprie opere informazioni fantasiose e spesso 
contrastanti. Si può comunque dire che: 


-INFANZIA FIORENTINA (1313-1327): nasce nel 1313 a Firenze o Certaldo. E’ figlio illegittimo del ricco mercante Boccaccino 
di Chelino, che lo riconosce e lo fa studiare a casa (inizia ad amare Dante) per poi avviarlo alla mercatura 


-GIOVINEZZA NAPOLETANA (1327-1340): nel 1327 si trasferisce con il padre a Napoli per motivi economici; passa molto 
tempo presso la corte angioina ma è un deludente banchiere e il padre lo manda a studiare diritto canonico. All’università è allievo 
di Cino da Pistoia che presumibilmente gli fa conoscere la tradizione lirica in volgare e in questo periodo (1330-1331) inizia a 
comporre le prime opere in latino e volgare. Frequenta la biblioteca reale e conosce molti intellettuali di vari ambiti da cui 
apprende anche i rudimenti del greco. 


-ATTIVITA’ FIORETINA (1341-1359): torna con il padre a Firenze nel 1341 e rimpiange la vita alla corte di Napoli. Non ha 
un’occupazione e cerca di sistemarsi senza successo a Ravenna e Forlì. A Firenze è perfettamente inserito nella vita culturale e 
compone varie opere allegoriche e volgarizza le opere di Tito Livio. La pesta uccide il padre e alcuni suoi amici intellettuali; lui 
sopravvive e nel 1349 inizia a comporre il Decameron. Nel 1350 incontra Petrarca, iniziando un’amicizia fondamentale per la 
letteratura italiana. 


-SECONDO DECENNIO DI ATTIVITA’ FIORENTINA (1351-1360): Periodo di svolta dovuta a due ragioni: la conoscenza di 
Petrarca, con cui ha una fitta corrispondenza e che incontra a Padova nel 1351 e a Milano nel 1359, lo indirizzano agli studi 
umanistici + Firenze gli affida incarichi importanti. Sogna il ritorno a Napoli, dove si reca nel 1355 sperando di ricevere un 
incarico che non riceve. In compenso si ferma a Montecassino dove trascrivi alcuni codici antichi. Compone opere erudite in 
latino e un trattato su Dante in volgare. 


-RITIRO A CERTALDO (1361-1365): un colpo di stato a Firenze, in cui sembra coinvolto, lo esclude dagli incarichi pubblici. 
Tenta così di tornare ancora una volta a Napoli ma anche sta volta non riceve gli incarichi che voleva. Si trasferisce a Certaldo 
dove lavora ad opere erudite in latino. Incontra ancora una volta Petrarca a Venezia. 


-ULTIMO DECENNIO FIORENTINO-CERTALDESE (1365-1375): la situazione politica fiorentina cambia e torna in città, dove 
riceve incarichi pubblici (nel 1365 va addirittura ad Avignone per convincere il papa a tornare) e dove compie in pubblico delle 
letture di Dante (di cui cura un’edizione critica). E’ malato di scabbia e obesità ma continua a lavorare ad opere erudite fino alla 
morte il 21 dicembre 1375. 


Opere e poetica: l’ampia produzione di Boccaccio si può distinguere a seconda del periodo, del pubblico, e della maturità 
raggiunta dall’autore. Il primo periodo è quello napoletano, Boccaccio è giovane e compone per un pubblico cortese; domina lo 
sperimentalismo che lo porta ad affrontare generi letterari diversi tra loro e si gusto del “mescolato” cioè la tendenza di unire 
insieme, sul piano del contenuto, fonti e modelli diversi. Tutte queste opere sono in volgare. Abbiamo: 
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-Caccia di Diana (*1333-1334): poemetto mondano-mitologico diviso in 18 canti di terzine, si ispira a un presunto sirventese 
perduto di Dante in cui elencava le donne fiorentine più belle. Boccaccio fornisce un catalogo delle donne più belle di Napoli che 
si ritrovano per una caccia in onore di Diana, dea della caccia e della castità. Quando devono sacrificare le prede e dunque votarsi 
alla castità invocano Venere che trasforma gli animali uccisi negli uomini da loro amati (tra cui Boccaccio) 


-Filocolo (1336-1339): opera più importante del giovane Boccaccio, è un romanzo in prosa diviso in 5 libri, dedicato a Maria. 
Unisce insieme una marea di generi letterari, dal romanzo alessandrino, al romanzo cortese (a cui il Filocolo si richiama), alla 
lirica comica ed elegiaca a cui si mescolano richiami alla corte angioina e alla vita idealizzata dell’autore. Il romanzo narra 
dell’amore tra Florio (“fatica d’amore”), figlio del re saraceno di Spagna Felice, e Biancifiore, giovane cristiana orfana dei 
genitori morti per mano saracena e che vive alla corte del re Felice che aveva accolto la madre morente. I due giovani si 
innamorano ma il re osteggia la relazione e manda Biancifiore ad Alessandria. Florio, fedele al suo amore, inizia una ricerca che 
lo porta a giro per l'Europa; a Napoli è importante ricordare che partecipa al gioco delle “questioni d’amore” dove, insieme ad 
una brigata di giovani, discute 13 questioni d’amore, a volte esemplificate con delle novelle (come nel Decameron che ne riprende 
pari pari 2, poste nella X giornata). Alla fine Florio giunge ad Alessandria dove libera Biancifiore che era tenuta “prigioniera” 
dallo zio di Florio. Florio si converta, si sposano e tornato in Spagna diventa re. 


-Teseida delle nozze d’Emilia (1390-1340): poema epico-eroico in 12 libri composto in ottave dedicato a Fiammetta (presunto 
senhal di Maria, figlia di Roberto d’Angiò e amata, non si sa se davvero o solo nell’immagine che l’autore vuole dare di sé, da 
Boccaccio). Ispirato alla Tebaide, racconta della rivalità tra Arcita e Palemone, prigionieri ad Atene che amano entrambi Emilia, 
sorella della moglie di Teseo. Teseo, per risolvere la contesa, organizza un grande torneo che si risolve con la vittoria di Arcita 
che, morente, lascia che Palemone sposi Emilia. E’ il modello dell’Orlando Furioso e dell’Orlando Innamorato. 


-Filostrato (*1340): poema narrativo/epico in ottave che si ispira alla materia troiana, pervenuta a Boccaccio da una traduzione 
latina di un poema francese. Troiolo, figlio del re Priamo, si innamora della prigioniera greca Criseida, che riesce ad amare con 
l’aiuto di un amico. In uno scambio di prigionieri tra greci e troiani Criseida viene liberata e, nonostante la promessa fatta a 
Troiolo, si concede ad un altro uomo. Troiolo, vinto dal dolore, si lascia uccidere in combattimento da Achille (Filostrato vuole 
appunto dire “vinto d’amore”). Emerge un atteggiamento laico nella non condanna di Criseida da parte di Boccaccio. 


Arrivato a Firenze il contesto sociale cambia (dalla corte al comune) e il pubblico cambia, possiede già una tradizione forte e ricca 
di temi che Boccaccio accoglie (genere allegorico-didattico). Costante resta comunque il suo sperimentalismo e la sua 
“mescolanza”. Sempre in volgare abbiamo: 


-Commedia delle Ninfe fiorentine (1341-1342): composto in alternanza di prosa e poesia (terzine), racconta del rozzo pastore 
Ameto che, in una cornice idillico-pastorale sull’ Arno, incontra 7 ninfe. Queste , nel giorno della festa di Venere, gli raccontano a 
turno una storia d’amore (simile Decameron) e, dopo un bagno purificatore, Ameto mostra di essere divenuto un uomo gentile e 
di poter comprendere che le 7 ninfe sono l’allegoria delle virtù cardinali e teologali. Il genere allegorico è qui solo una superficie 
che serve a nascondere il ben più interessante aspetto novellistico ed erotico che permea la vicenda. 


-Amorosa visione (1342-1343): poema in terzine diviso in 50 canti, racconta il sogno del poeta che, con una donna gentile, visita 
un castello pieno di personaggi illustri. Uscito in un giardino trova delle donne napoletane e fiorentine tra cui Fiammetta, con cui 
si apparta in un boschetto e, mentre lei dorme, prova a possederla. Questa se ne accorge e lo ferma per paura che la guida possa 
rimproverarli. Tornata la donna gentile dice al poeta che potrà possedere Fiammetta se saprà attenersi ai concetti appresi durante il 
viaggio. Si alternano tonano sublime a situazioni comiche, e l’opera, forse una parodia del poemetto allegorico-didattico, non è 
considerata molto riuscita. 


-Elegia di Madonna Fiammetta (1343-1344): opera in prosa e considerata la migliore del Boccaccio prima del Decameron. 
Evidente la tipica “mescolanza”: l’elegia è una forma di poesia, ma Boccaccio ne astrae il contenuto (lamento amoroso) che usa in 
forma di prosa. Il romanzo, composto da 1 prologo e da 9 capitoli, unisce al modello lirico quello epistolare e romanzesco e 
l’opera si configura come una sorta di romanzo-confessione o romanzo-monologo. La vicenda parla di Fiammetta che, pur 
sposata, ama Panfilo di cui si è innamorata in chiesa (sul modello della Vita Nova). Questo parte da Napoli, dove la storia è 
ambientata, verso Firenze e Fiammetta viene a conoscenza del suo tradimento; non può sfogare il proprio dolore per non far 
capire nulla la marito e arriva a cercare di suicidarsi. Nell'ultimo capitolo, che funge da commiato, fa una riflessione sulla propria 
vita. 


-Ninfale fiesolano (1344-1345): poemetto di 473 ottave che descrive le origini di Firenze e Fiesole, fondate dal pastore Africo e 
dalla ninfa Mensola (Africo e Mensola sono due fiumi che passano a Firenze e Fiesole). Lo stile è quello della poesia comica, 
molto più lineare e popolaresco, tipico dei cantari. La vicenda parla del pastore Africo che si innamora della ninfa Mensola. Dopo 
averla cercata e inseguita, su suggerimento di Venere si traveste da donna e riesce a fare il bagno con le ninfe dove, con la forza, 
ha un rapporto con Mensola. Questa, la cui castità la lega a Diana, si sente distrutta e impaurita ma nonostante questo concede un 
altro incontro amoroso ad Africo, verso il quale prova tenerezza. Dopo però il senso di colpa ha il sopravvento e Mensola 
sparisce; dopo un mese di dolore Africo si uccide e il corpo cade nel fiume da cui prende il nome. Mensola, rimasta ignaramente 
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incinta, viene scoperta da Diana subito dopo aver partorito: la dea la trasforma nell’omonimo fiume, mentre il figlio sarà cresciuto 
da Atlante, colui che fonderà Fiesole e libererà le ninfe dalle leggi di Diana in favore di quelle di Venere. 


-Decameron (1349-1351): il Decameron è l’opera che porta alla piena affermazione la novella; Boccaccio inizia a comporla subito 
dopo la pesta di Firenze ed è probabile che diverse novelle fossero già stata scritte prima del 1349 e già circolassero in quanto 
nell’Introduzione alla IV giornata l’autore si difende dalle accuse di alcun lettori. Sette ragazze (Pampinea, Filomena, Neifile, 
Fiammetta, Elissa, Lauretta, Emilia) e tre giovani (Filostrato, Dioneo, Panfilo), tutti appartenenti all’alta borghesia cittadina, si 
incontrano per caso a Santa Mara Novella e decidono, dato che a Firenze infuria la pesta, di trascorrere del tempo in campagna. 
Arrivano in un bel palazzo con un grande giardino e decidono che ogni sera racconteranno a turno una novella su un tema che il re 
o la regina (uno di loro, a turno), avrà scelto la sera prima; ci sono poi dovute eccezioni come il fatto che la I giornata e la IX 
giornata sono a tema libero. Si raccontano così in tutto 100 novelle in 10 giorni a cui si aggiungono 10 canzoni, cantate a turno 
alla fine di ogni giornata. Ogni giornata è introdotta da una rubrica così come lo è ogni novella. A livello narrativo si distinguono 
tre cornici: quella in cui parla il narratore-autore (proemio, IV giornata, conclusioni finali), quella in cui si muovono i personaggi 
e quella delle novelle. In tutto la brigata sta in campagna per 14 giorni, da mercoledì a mercoledì poichè il venerdì e sabato le 
novelle non vengono raccontate. Inoltre anche l’ambientazione cambia in quanto dopo il secondo giorno la compagna cambia 
villa e la VII giornata la passano presso un laghetto. In breve ecco struttura e temi delle giornate: 


Proemio: l’autore dice che l’opera è dedicata a consolare le donne afflitte da pene d’amore, che non possono trovare sollievo in 
altre attività come gli uomini. Ci dice che la fuga dei giovani del racconto è dovuta alla volontà di mantenere i costumi onesti, 
cosa impossibile in una Firenze dove la pesta aveva causato orrore e disgregazione morale. 


I Giornata: le ragazze si incontrano e Pampinea, la più saggia, dice di seguire la ragione, che induce a salvarsi la vita, e fuggire da 
Firenze. La scelta è presa e il giorno seguente partono. Pampinea, la regina, dice che potranno parlare di ciò che vogliono: il tema 
principale è però quello religioso (“Novella di Ciappelletto”) in cui si satireggia l’ atteggiamento della Chiesa e dei cristiani a cui 
si affianca quello delle trovate astute e delle battute per fuggire da situazioni difficili. 


II Giornata: le regina è Filomena che come tema propone il potere della fortuna o del caso che sottopongono l’uomo a storie 
avventurose. Motivi collaterali sono quelli del travestimento e del riconoscimento mentre l’ambientazione spazia in vari Paesi del 
Mediterraneo, luoghi tipici del mercante. Si ricorda la “Novella di Andreuccio da Perugia”. 


III Giornata: la regine Neifile propone come argomento il raggiungimento dell’oggetto del desiderio tramite l’ingegno 
(“industria”); questo argomento si presta a temi erotici che ricorrono in tutte le novelle, i cui protagonisti sono spesso personaggi 
del clero. C’è la “Novella dello stalliere del re Agilulfo”. Nella decima novella, raccontata sempre da Dioneo, teoriza una sorta di 
democrazia dell’amore, che può nascere in ogni classe sociale. 


IV Giornata: nell’Introduzione alla giornata Boccaccio parla in prima persona per difendersi da certe accusa (badi troppo alle 
donne e poco alle Muse, argomenti troppo frivoli nonostante sei maturo, pensi alle sciocchezze e non ai guadagni) e racconta la 
“Novella delle papere”, la 101esima del Decameron. Il re della giornata è Filostrato e il tema è quello degli amori infelici. Le 
protagoniste sono le donne, che Boccaccio delinea talvolta in tono tragico (“Novella di Tancredi e Ghismunda”, “Novella di 
Elisabetta da Messina”, “Novella del cuore mangiato”). Emerge l’idea della necessità di rispettare la forza del desiderio amoroso 
(il concetto che Boccaccio esprime nell’autodifesa) e viene riaffermato il principio della democrazia d’amore. 


V Giornata: la regina è Fiammetta e il tema quello degli amori felici. Le novelle più famose della giornata sono la “Novella di 
Nastagio degli Onesti” e “Novella di Federigo degli Alberighi” che condividono il tema economico. Per tutta la giornata le 
novelle sono avventurose e ricorre il meccanismo dell’agnizione e del riconoscimento. 


VI Giornata: la regina è Elissa e il tema è motti di spiriti e risposte argute. La novelle sono brevi, di ambientazione toscana. 
Novelle più importanti “Novella di Chichibio e la gru” e “Novella di Frate Cipolla”. 


VII Giornata: il re è Dioneo e la brigata si trova in una valle vicino a un fiume. Il tema della giornata sono le beffe ai mariti: il 
modello di queste novelle è la commedia erotica, con personaggi dai caratteri fissi e la presenza del triangolo amoroso. Viene 
esaltata l’arguzia delle donne (valore) contro l’ingenuità dei mariti (disvalore). Ambientazione toscana. Novella più famosa 
“Novella di Arriguccio Geloso”. 


VII Giornata: regina Lauretta, tema beffe, di solito a sfondo erotico e meno spesso economico. 


IX Giornata: regina Emilia, argomento libero anche se emergono il tema giocoso che celebra “le forze della natura” e la felicità 
dei sensi. Ricorre il tema erotico e della beffa. Più celebre “Novella della badessa e delle brache”. 


X Giornata: il re Panfilo, portavoce degli ideali di Boccaccio, propone come tema la liberalità e la cortesia, che sole possono 
garantire all’uomo la fama (emerge la prospettiva umanistica di Boccaccio). Lo sfondo delle novelle è quello delle corti e dei 
castelli e anche lo stile è più elevato. L'ultima novella, la più famosa “Novella di Griselda”, propone un modello di virtù che è in 


Document shared on www.docsity.com 
Downloaded by: Requiem1 (goroiamanuci@libero.it) 


voluta opposizione con Ciappelletto, prima novella dell’opera. Seguono delle conclusioni prima di Dioneo e poi direttamente di 
Boccaccio che si autodifende in relazione alla forma, coerente con la materia, al linguaggio, realistico e comune, e al contenuto, 
che risulta sconveniente e induce al peccato solo se sconveniente è l’intenzione con cui lo si legge. Ricorda poi le casue 
eccezionali che hanno portato al ritiro della brigata. 


A livello generale diciamo che il Decameron presenta uno stile medio e una prevalenza della tematica erotica; ha un fine 
edonistico e un’utilità pratica (ti insegna come comportarti nelle situazioni, non è un’opera didattica in senso morale o religioso); 
varia lo stile a seconda della materia (pluristilismo e plurilinguismo); utilizza molte fonti tra cui “Novellino”, exempla, vidas 
provenzali e le stesse precedenti opere di Boccaccio; ha un linguaggio mimetico col parlato e che indica la classe sociale dei 
personaggi; le novelle si strutturano a “grappoli” tematici; i luoghi e i tempi sono molto vari ma prevalgono Firenze, la Toscana e 
il Mediterraneo, i nuovi spazi della borghesia e della città, la cui folla diviene parte integrante delle vicende (realismo figurativo); 
i personaggi hanno una verosomiglianza psicologica relativamente alla propria classe sociale; presenta un mondo retto da due 
“ministre”: la fortuna che determina la classe sociale e molte vicende, ma a cui l’uomo può opporsi con l’ingegno, e la natura che 
domina la passioni corporali dell’uomo, il quale può leggermente controllare con l’ingegno e che deve riconoscere e rispettare. 
L’onestà e la gentilezza devono portare ad evitare gli eccessi ma anche l’ipocrisia è da evitare; l’ingegno può servire sia all’onestà 
sia al suo contrario e di per sé non ha una propria eticità. Ne risulta una morale problematica e relativa, molto lontana dall’etica 
religiosa: la verità emerge dal rapporto dialogico tra i personaggi e non è comunque univoca, non c’è un criterio assoluto di verità 
e si deve giudicare caso per caso. C’è infine da ricordare il ruolo centrale dei mercanti nel Decameron, che vengono elogiati e 
sbeffeggiati, in un contesto storico in cui il novo ceto stava sperimentando la prima crisi dovuta alla pesta e alla bancarotta di 
alcuni mercanti. Boccaccio cerca una sintesi utopica tra ingegno borghese e onestà e gentilezza tipiche del ceto nobiliare, 
cercando di conciliare anche la sua giovinezza a Napoli con l’odierno soggiorno fiorentino. 


Il Decameron segna un momento di passaggio all’interno della poetica di Boccaccio, che passa dall’essere dedicata alle donne, 
rivolta ad un pubblico ampio e ad utilizzare un stile mezzano e temi erotici, ad essere rivolta ad una letteratura alta diretta ad un 
elite di studiosi e letterati. Anche la conoscenza con Petrarca e l’allontanamento da Firenze nel 1360 contribuiscono a far 
prevalere gli interessi umanistici di Boccaccio, che migliora anche il suo greco con l’amicizia con Leonzio Pilato, che invita 
all’ Università di Firenze a insegnare greco antico. E’ il periodo del Boccaccio umanista che scrive: 


-Trattatello in laude di Dante (1351-1352): biografia in volgare di Dante. E’ la prima biografia su Dante e unisce notizie storiche 
a invenzioni. Boccaccio loda e ammira Dante e lo usa anche per difendere la propria poesia. 


-De casibus virorum illustrium (1360), De mulieribus claris (1361), De montibus, silvis, fontibus, lacubus, fluminibus, stagnis seu 
paludibus, et de nominibus maris liber (decennio 1350-1360): opere erudite di Boccaccio in latino; sono cataloghi o repertori 
ispirati a Petrarca, che aveva composto opere simili. 


-Vita sanctissimi patris Pieri Damiani (1362) 


-Corbaccio (*1363-1365): opera volgare in prosa che si presenta come un trattato ma risente degli influssi del vituperium, della 
satira latina di Giovenale, del viaggio allegorico e del fablioux. Mostra il cambiamento di prospettiva di Boccaccio nei confronti 
delle donne, dalla prima parte alla seconda parte della produzione di Boccaccio. L’occasione di composizione sembra essere 
autobiografica cioè il rifiuto e le beffe che una vedova avrebbe fatto a Boccaccio. L’autore ci dice che durante un sogno si era 
smarrito in un’orribile selva dove gli uomini che cadono in tentazione delle donne sono trasformati in maiali. Improvvisamente gli 
si presenta lo spirito del defunto della vedova che gli si offre come guida: gli mostra dunque la vera natura delle donne cosicché 
lui possa fuggire la loro tentazione e liberarsi dalle passioni carnali e basse. L’opera rappresenta secondo alcuni una palinodia 
un’autocritica, e segna l’abbandono definitivo di una poesia dedita all’argomento amoroso in virtù degli studi filosofici 
umanistici. La prospettiva misogina espressa è però un ritorno alla morale medievale, anche se il disprezzo della donna non 
dettato da una prospettiva cristiana ma da un voler dedicarsi completamente agli studi per ottenere la gloria letteraria. 


DD D 


-Buccolicum carmen (1367-1368, rivisto fino al 1374): 16 egloghe in latino. Fa parte del genere pastorale in chiave allegorica 
dove due pastori che parlano sono in realtà personaggi attuali che parlano di vicende attuali, chiaramente nascoste sotto l’aspetto 
bucolico. Boccaccio usa questo genere per piangere la morte della figlia, per lodare Petrarca e per difendere la propria poesia. 


-Genealogia deorum gentilium (iniziata intorno al 1350, elaborata tra 1363-1366, rivista fino al 1375): raccolta di 15 libri dedicati 
al re di Cipro, è un trattato in latino sulla mitologia antica, sistemata e catalogata con rigore filologico: Boccaccio cita infatti le 
fonti degli autori che parlano di un determinato mito e li divide su basi precise. Gli ultimi due libri sono l’ennesima difesa della 
poesia. 


-Epistole scritte in latino. 


Nel 1300, soprattutto dopo il successo di Boccaccio, la prosa si afferma e si diffonde più della poesia. I generi più fortunati sono 
la cronaca, la novellistica e la letteratura devota. Il luogo di diffusione di questi generi è sempre Firenze, grazie alla vivace attività 
comunale. La cronaca diventa circoscritta a vicende e anni limitati anche se il più famoso cronista del tempo, Giovanni Villani 
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(*1275-1348), nel suo “Nuova Cronica” inizia da Adamo ad Eva per arrivare poi alla storia recente di Firenze, descritta con 
attenzione e minuzia di particolare rispetto alla parte precedente assai favolistica e leggendaria. L’altra cronaca più famosa del 
1300 è la “Cronica dell’ Anonimo Romano”, opera colta e tipicamente umanistica che si concentra sugli anni di Roma tra 
1325-1357 con particolare attenzione alla vicenda di Cola di Rienzo. Principale rappresentante della novellistica dopo Boccaccio 
è invece Franco Sacchetti. 


Franco Sacchetti 
Vita: -nasce nel 1332 a Ragusa (in Dalmazia) da un mercante fiorentino. 


-nel 1351 si iscrive a Firenze, dove vive da molto tempo, all’ Arte del Cambio (un’Arte mercantile) proseguendo con successo 
l’attività paterna 


-1355-1262: risiede a Ragusa 
-1362: torna a Firenze dove starà fino alla morte occupando varie cariche assegnategli dal Comune. 
-1374: crisi religiosa in seguito ad un’ondata di peste; è lo spartiacque della sua produzione letteraria. 


-1379: in seguito al Tumulto dei Ciompi il fratello viene condannato a morte ed anche questo influisce sulla sua produzione 
letteraria. 


-1384: è priore a Firenze. 


-1385: è podestà a Bibbiena. 


-1396-1397: è podestà a San Miniato. 
-1400: muore, forse di peste, a San Miniato. 


Opere e poetica: la sua produzione poetica è nettamente divisa dallo spartiacque del 1374: prima compone soprattutto in poesia 
ispirandosi agli stilnovisti, a Guittone e a Petrarca e Boccaccio; poi passa alla prosa e le opere acquistano un impianto moralistico 
e religioso. E’ a questa fase della produzione chi si ascrivono le novelle. Abbiamo: 


-La battaglia delle belle donne di Firenze contro le vecchie (1354): poemetto in ottave diviso in 4 cantari che si ispira alla “Caccia 
di Diana” di Boccaccio. 


-Libro delle rime (1362): raccolta di versi comici, civili e morali. 
-Sposizioni dei Vangeli (1378-1381): segna il passaggio alla prosa, forte influsso delle preoccupazioni religiose e morali. 


-16 lettere in volgare 


-Trecentonovelle (1385-1397): 300 novelle originariamente ma 78 sono perdute e altre sono frammentate; le novelle sono prive di 
cornice e l’autore ne è il narratore, la disposizione sembra casuale anche se si riscontrano nuclei tematici sparsi. I temi sono legati 
alla vita cittadina come furbizie e battute di spirito (mai incisive come in Boccaccio) ed i protagonisti sono le genti 
“mezzane” (borghesia e popolo minuto). Forte il motivo moralistico che lo porta ad attaccare i costumi corrotti delle donne, della 
Chiesa e della Signoria. Rispetto al “Decameron”, preso a modello, gli intrecci sono scarsi e i personaggi poco delineati 
psicologicamente. 


Per quanto riguarda la letteratura religiosa si distinguono varie produzioni in prosa (si tenga presenta che il 1300 è il periodo della 
lotta contro le streghe e con il proliferare del fanatismo religioso dopo la peste): la predica, che da orale diviene scritta, che è 
simile dal punto di vista narrativo alla novellistica ma ha uno scopo di persuasione morale, facendo spesso leva sulla paura 
dell’uomo sull’aldilà, e vede il massimo rappresentante nel fiorentino Jacopo Passavanti (1302-1357); l’aneddotica agiografica 
soprattutto sulla vita di Francesco d’Assisi e le lettere devote dove spicca Santa Caterina da Siena (1347-1380), suora domenicana 
che non potendo scrivere (la scrittura era vietata alle donne) dettava tutte le sue lettere ad una serie di seguaci che le si erano 
radunati intorno eleggendola a guida spirituale: dal suo epistolario emerge un misticismo che vede un Dio misericordioso e un 
interesse terreno per la vita dell’uomo, vita terrena permeata dall’incarnazione di Dio. 


Francesco Petrarca 


Vita: -1304: Francesco Petrarca nasce ad Arezzo dove il padre Pietro detto Petracco (il nome originale di Francesco è infatti 
Petracchi cioè “figlio di Petracco”), notaio Guelfo Bianco, era stato esiliato da Firenze due anni prima. 
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-nel 1312, dopo un soggiorno a Incisa in Valdarno e a Pisa, la famiglia si trasferisce ad Avignone dove il padre lavora con il papa. 
La famiglia vive a Carpentras, vicino ad Avignone presso il Monte Ventoso. Inizia gli studi. 


-1316-1326: compie, con il fratello Gherardo, gli studi giuridici prima all’Università di Montpellier (fino al 1320) e poi a 
Bologna. la morta del padre li costringe a tornare ad Avignone. 


-trascorre un periodo spensierato ad Avignone presso la mondana corte papale e, secondo quanto ci racconta, incontra Laura (6 
aprile 1327) in una chiesa. 


-1330-1337: per ragioni economiche prendi i voti e si mette a servizio del cardinale Giovanni Colonna per il quale compie una 
serie di viaggi in tutta Europa che lo fanno innamorare del mondo classico. Inizia ad odiare Avignone, usurpatrice della sede 
papale. 


-1337-1340: gli nasce un figlio e costruisce sempre in Provenza una casa in campagna, a Valchiusa. 


-1340-1341: riceve la corona poetica sia dall’ Università di Parigi che da quella di Roma, dove si reca per essere incoronato 
“grande poeta e storico il giorno di Pasqua del 1341 (8 Aprile). 


-1342-1347: periodo di crisi spirituale; il fratello si fa monaco, gli nasce una figlia, e alloggia tra Avignone e varie Signorie 
italiane (Parma, Napoli e Verona). Compie varie operazioni di ambasceria per Avignone, dove conosce Cola di Rienzo che 
appoggia nella rivolta. 


-1348: quando è a Parma apprende della morte di Laura a causa della peste. 
-1349-1350: compie vari viaggi in Italia e, mentre si reca a Roma al Giubileo si ferma a Firenze dove conosce Boccaccio. 
-1351-1353: vive ritirato a Valchiusa e decide di abbandonare la Provenza per trasferirsi in Italia. 


-1354-1361: è accolto a Milano dall’arcivescovo Giovanni Visconti ed dove è trattato con tutti gli onori; ricevi incarichi 
importanti e si dedica agli studi eruditi. 


-1362-1268: Milano è colpita dalla pesta e lui si rifugia a Venezia. Compie comunque moltissimi viaggi per il Nord Italia. 


-1368-1374: si fa costruire una casa in campagna ad Arquà, su un fondo donatogli dal signore di Padova. Trascorre senza più 
incarichi gli anni della sua vita rivedendo il Canzoniere. Muore per una febbre la notte tra 18 e 19 Luglio 1374. 


Opere e poetica: per comprendere la produzione di Petrarca bisogna risalire alla sua formazione intellettuale. Fu sostanzialmente 
un autodidatta, formatosi con la lettura diretta dei codici della sua enorme biblioteca (oltre 200 volumi). Tra i libri che possedeva 
c'erano i classici latini (Cicerone, Virgilio in primis), le opere greche in traduzione latina (Platone, Aristotele, Omero, rarissime 
per il tempo) le opere dei Padri della Chiesa (Sant’ Agostino soprattutto) e alcune opere romanze e volgari. Lo studio diretto sui 
testi fece rinascere con Petrarca l’uso di un latino puro, lontano dalle contaminazioni del volgare e contemporaneamente fece 
nascere la filologia testuale, intesa come volontà di ricostruire il testo originale e inserirlo in determinate coordinate temporali. 
Quanto detto sarà alla base dell’Umanesimo, di cui Petrarca è considerato l’iniziatore. Le opere, scritte quasi solo in latino 
coerentemente con la sua formazione, sono: 


-Epistolario (*1525-1574): oltre 500 lettere in latino divise in 5 raccolte che offrono notizie sulla vita e sullo sviluppo poetico di 
Petrarca. Le lettere non puntano tanto allo sfogo e alla volontà di comunicazione quanto a mostrare equilibrio e ricercatezza 
formale; Petrarca spesso le correggeva e le rivedeva anche dopo averle inviate e nelle lettere tendeva ad interpretare e sublimare le 
proprie vicende di uomo e poeta (ne esce un’immagine un po’ idealizzata). La stura e organizzazione definitiva delle lettere è 
databile intorno al 1366. Quattro delle raccolte sono d’autore mentre una venne messa insieme dopo la sua morte e sono: 


1 Familiari: 350 lettere divise in 24 libri scritte tra 1325 e 1366. Nell’ultimo libro ci sono lettere scritte dal poeta agli scrittori 
dell’antichità. 


2 Sine nomine: 19 lettere di argomento politico scottante (corruzione papale) che non riportano il titolo del destinatario. Furono 
escluse dalle “Familiari” e scritte tra 1361 e 1366. 


3 Senili: raccolta incompiuta che comprendeva le lettere scritte dopo il 1361. Conta 125 lettere divise in 17 libri. 
4 Variae: raccolta realizzata dopo la morte del poeta che conta 75 lettere. 


5 Epistolae metricae: 66 lettere scritte in esametri che trattano principalmente dell’amore per Laura e non sono in prosa. 
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-Africa (1338-1339, rivisto in seguito): poema in latino incompiuto (9 libri sui 12 previsti, e alcuni lacunosi) in esametri, parla 
delle vicende della Seconda Guerra Punica e introduce, in forma profetica, il futuro di Roma e propone un catalogo di grandi 
personaggi futuri. Il modello era l “Eneide” ma l’opera non è molto riuscita dal punto di vista narrativo e della caratterizzazione 
dei personaggi. 


-De viris illustribus (1338-1339): 36 biografie di uomini antichi, romani e biblici. L’opera, in prosa e in latino, è parzialmente 
incompiuta. 


-Canzoniere (*1342-1374): raccolta di 366 componimenti in volgare (317 sonetti, poi, in ordine di numero, canzoni, sestine, 
ballate e madrigali). L’opera raccoglie poesie scritte in un lunghissimo arco di tempo anche se il maggior numero è databile a 
prima del 1350; per tutta la vita però Petrarca corresse i singoli testi e li organizzò in varie forme (almeno 9) e il “Canzoniere” che 
noi leggiamo oggi corrisponde all’ultima revisione del poeta, tra 1373 e 1374, di cui possediamo anche l’autografo (Codice 
Vaticano 3195). Il titolo originale “Francisci Petrarche laureati poete Rerum vulgarium fragmenta” fa riferimento al carattere 
frammentario dell’opera e ci indica come l’opera voglia ricostruire i frammenti della vita del poeta, interessato a ricostruire la 
propria vita. I singoli testi hanno ognuno una propria autonomia poetica, non sono disposti in ordine cronologico e la narrazione 
appare frammentaria. L’ordine dei testi costruisce l’itinerario della propria vita che il poeta vuole presentare al lettore, offrendosi 
come esempio morale. Se uniamo questo fatto al soggettivismo di tutti i testi la raccolta si presenta come un’autobiografia. La 
struttura letteraria è completamente simbolica: numero delle composizioni sono pari ai giorni dell’anno (1 sonetto è proemiale), i 
giorni in cui il poeta riporta certi avvenimenti hanno sempre valenza religiosa (si innamora di Laura il giorno della passione di 
Cristo 6 aprile, le rime “in morte di Laura” iniziano il 25 dicembre se si fa corrispondere una poesia al giorno partendo dal 6 
aprile). Ecco in breve la struttura e i temi del “Canzoniere”: accanto al tema principale dell’amore per Laura troviamo alcuni 
nuclei dove Petrarca parla di amicizia, del ruolo nuovo dell’intellettuale e di temi politici (corruzione ecclesiastica e canzone 
all’Italia): questi nuclei tematici extra amorosi sono presenti prevalentemente all’interno della sezione delle rime in vita, mentre s 
fanno molto meno presenti nell’altra parte. Come detto il tema principale è quello del rapporto amoroso con Laura, donna che 
trascenda una realtà figurale e diventa senhal di un insieme di precise coordinate culturali e ideologiche che Petrarca rappresenta 
con lei; prima cosa da dire è che le rime si dividono nettamente tra rime in vita e rime in morte di Laura. La poesia spartiacque è 
la canzone 264, anche se la morte di Laura è riportata chiaramente solo al sonetto 267 (si ricorda che Laura muore il 6 aprile 
1348, anniversario dell’innamoramento del poeta). Nella canzone 264, vera svolta del “Canzoniere”, Petrarca prende in esame 4 
alternative su come proseguire la propria vita (morte, gloria, amore, Dio): sceglie di rivolgersi a Dio per superare e sublimare 
l’amore per Laura, la cui morte era stata annunciata da presagi in componimenti precedenti. Il rapporto con Laura è scandito da 
riferimenti cronologici che hanno sempre valenza simbolica e la storia d’amore diviene un itinerario morale. Nelle rime in vita 
prevale un atteggiamento ambivalente del poeta che talora soffre talora è sereno in relazione al rapporto con Laura, che si 
configura comunque come un rapporto di continua negazione. Da quando Laura muore inizia una trasfigurazione (termine di De 
Sanctis che vuol dire che non è più una figura problematica e che crea problemi nell’io poetico): il poeta si fa più sereno, Laura 
diviene una guida che gli indica la strada della redenzione e del pentimento, si attiva il fondamentale meccanismo della memoria 
che lo porta infine a riconoscere il “giovanile errore” (espressione presente nel sonetto proemiale, che è posizionato come primo 
ma costituisce l’approdo definitivo della riflessione di Petrarca) e a convertire completamente l’anima a Dio. Ecco i principali 
temi che caratterizzano il “Canzoniere”: 


1 nuova rappresentazione dell’io poetico: è frantumato e conflittuale (si ricompone solo dopo la morte di Laura), usa l’autoanalisi 
e l’introspezione per delinearsi ed è il vero protagonista della raccolta; è un io poetico che assume statura eroica combattendo 
contro se stesso e da’ al “Canzoniere” un forte impianto soggettivistico 


2 personalità di Laura: la donna è delineata attraverso la sua evoluzione biografica e non resta eternamente bella come Beatrice o 
le tipiche donne-angelo, ma anzi invecchia e muore; è dotata di un carattere proprio anche se nella sua descrizione sono sempre 
forti gli influssi cortesi (attenzione all’aspetto fisico, nobilitante, amore totalizzante) 


3 narcisismo di Laura: la sua bellezza è autosufficiente a se stessa e diviene motivo sia d’amore che d’ostacolo al sentimento del 
poeta, cioè la bellezza lo fa innamorare ma contemporaneamente non gli permette di averla 


4 tema della lontananza spaziale e temporale che innesca il meccanismo della memoria 


5 Laura come emblema delle bellezza terrene accomunate dalla caducità, in contrasto con l’ottica eterna della religione (visione 
tragica del tempo) 


6 equivalenza tra stato d’animo e paesaggio naturale che non è più casuale o semplice sfondo della vicenda ma diviene una 
proiezione dell’io poetico 


7 valore completamente positivo della morte di Laura che (nella mente del poeta) diviene ancora più virtuosa e valorosa: la 
completa impossibilità di averla frustra e cancella il desiderio erotico e fa intraprendere all’io poetico la strada della conversione 
che, non senza dolore e rimpianti (c’è un sonetto intenso dove il poeta si immagina come sarebbe stato vivere insieme da vecchi 
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senza più il “problema” del sesso) lo porta alla finale canzone dedicata alla Vergine Maria, nuovo ed unico oggetto della 
devozione di Petrarca 


A livello di lessico e stile Petrarca si distanzia dallo sperimentalismo dantesco e restringe, riduce e semplifica il lessico, che viene 
caricato semanticamente pur restando relativamente medio; si crea un vero e proprio lessico dell’amore, con parole piene di 
significati allusivi. Per tutti questi elementi (soprattutto centralità dell’io poetico che secondo me è la principale differenza con lo 
Stil Novo con cui poi ha molti caratteri in comune) Petrarca è il fondatore della lirica moderna a livello europeo: il suo stile, 
lessico, metro diventeranno il modello della poesia amorosa per secoli. Si dica infine che la centralità sull’io lirico è la risposta di 
Petrarca al fatto che, nella nuova organizzazione delle signorie, l’intellettuale venga ostracizzato dalla funzione sociale che aveva 
ricoperto fino a Dante; poiché la sua poesia non ha più potere di influenzare le scelte dei potenti si rivolge in se stessa e si apre a 
nuovi orizzonti di indagine. 


-Rerum memorandarum libri (1343-1345): opera in prosa in latino e incompiuta, conta di 4 libri di exempla morali. 


-De vita solitaria (1346): trattato di argomento morale in latino diviso in un proemio e due libri; il primo esalta la vita solitaria, 
mentre il secondo presenta esempi di vita solitaria ed ha un taglio erudito e a catalogo. 


-Bucolicum Carmen (1346-1348): 12 egloghe ispirate alle Bucoliche in cui l’allegoria pastorale offre al poeta la possibilità di 
parlare di argomenti del suo tempo sia politici, sociali che personali. 


-De otio religioso (1347): trattato morale in prosa in latino dedicato al fratello Gherardo, esamina la scelta della vita monacale. 


-Secretum (*1347 con correzioni successive): opera in prosa in latino non destinata alla pubblicazione che era una sorta di diario 
personale (è dunque molto attendibile sulla vita di Petrarca, più delle Epistole dove si autorappresenta). L’opera è un dialogo tra 
Francesco e Sant’ Agostino (metaforicamente due parti della sua stessa anima) a cui assiste la Verità, si svolge in 3 giorni ed è 
diviso in 3 libri. Nel primo libro si parla dell’ansia che colpisce gli uomini: Sant’ Agostino dice che dipende dall’eccessivo 
attaccamento ai beni terreni che sono deperibili e inadeguati. Francesco dice di aver capito ma di non riuscire comunque a 
rivolgersi pienamente a Dio e capisce quindi che la causa della sua infelicità è solo interiore. Nel secondo libro Francesco si 
analizza alla luce dei peccati capitali del cristianesimo: viene riconosciuto colpevole di tutti i peccati, tranne l’invidia, e 
soprattutto dell’accidia, che lo priva di prender decisioni durature e lo rende infelice: Francesco individua il bene ma non ha la 
caparbietà di raggiungerlo. Nel terzo libro Agostino mostra i vincoli che impediscono il riscatto spirituale di Petrarca: l’amore per 
Laura e l’attaccamento alla gloria. Francesco mostra i lati positivi di questi vincoli ma Agostino li smonta impietosamente. Il 
dialogo finisce in modo aperto, con il poeta che raccoglie i frammenti della propria anima. La novità dell’opera sta nel suo finale 
aperto con un’anima che non trova soluzione come avveniva solitamente nei testi medievali di questo genere. 


-Psalmi Penitentiales (1348): 7 salmi (quindi poesia) in latino scritti forse durante la peste. Sono preghiere sul modello liturgico. 


-Invectivae contra medicum (1351-1353): opera in prosa latina in 4 libri dove Petrarca, partendo da un dibattito con un medico, 
espone la superiorità della letterature sulle scienze pratiche. 


-Invectiva contra quendam magni status nomine sed nullius scientiae et virtutis (1355): risposta polemica in latino a un cardinale 
che lo aveva criticato. 


-De remediis utriusque fortunae (1356-1357): trattato in latino in due libri che raccoglie vari dialoghi; è diviso in due libri che 
parlano rispettivamente di come comportarsi con la fortuna favorevole (122 dialoghi) e con quella avversa (131 dialoghi). 


-Trionfi (*1354-1374): poema in volgare incompiuto, diviso in sei parti. Usa la terzina dantesca e da Dante riprende la struttura 
allegorica della narrazione. E’ il giorno dell’anniversario del suo innamoramento e, mentre il poeta dorme in Valchiusa, gli si 
presentano 6 visioni (modello del “Amorosa Visione” di Boccaccio) che rappresentano dei trionfi sempre superati da altri trionfi: 
il Trionfo d’ Amore porta il poeta e una fanciulla che incarna Laura a Cipro dove si rendono conto di essere schiavi di Venere, il 
Trionfo della Pudicizia mostra come l’amore può essere vincolato, segue il Trionfo della Morte che porta alla morte di Laura, 
serenamente accettata dal poeta fiducioso in Dio; la morte è vinta dal Trionfo della Fama che eterna la vita; anche questa è resa 
però vana dal Trionfo del Tempo che la distrugge; infine il Trionfo dell’Eterno mostra la vanità di tutte le cose terrene, che solo in 
Dio trovano realizzazione. L’opera è di carattere enciclopedico ed erudito, piuttosto pesante e ripetitiva con lunghi elenchi di 
personaggi famosi per ogni “trionfo” che appesantiscono la narrazione. 


-De sui ipsius et multorum ignorantia (1367-1371): replica in prosa latina a 4 filosofi che lo avevano definito buono ma ignorante. 


-Invectiva contra eum qui maledixit Italiae (1373): scritta in prosa latina contro un frate che voleva che la sede papale restasse a 
Avignone. 


Dopo la stagione di Boccaccio e Petrarca si apre il periodo storico chiamato Rinascimento, caratterizzato dall’ Umanesimo. I due 
termini, in parte sovrapponibili, indicano il primo l’insieme delle manifestazione artistiche e di costume, il secondo un movimento 
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ideologico-culturale e indicativamente si estondono entrambi dal 1380 al 1492 anche se per altri la periodizzazione si estende fino 
al Concilio di Trento. Il centro del rinascimento è l’Italia e soprattutto Firenze, mentre l’Umanesimo è un fenomeno di carattere 
europeo. L’Umanesimo presuppone la distinzione tra concetto di huamnae litterae e divinae litterae, in una prospettiva laica della 
cultura estranea al Medioevo, che inglobava tutto in ottica religiosa. Si caratterizza poi per l’ affermazione dell’individualismo e 
della dignità dell’uomo che diviene creatore e artefice del proprio mondo (non è una concezione irreligiosa poiché il potere che ha 
l’uomo gli è dato direttamente da Dio), rivaluta il corpo e i valori laici ha la coscienza della distinzione tra passato e presente e 
riscopre i classici che ammira e prende a modello morale e pratico. A livello politico il 1400 si caratterizza per un ristagnamento 
economico e una parziale crisi della borghesia: i capitali sono spesi per acquistare feudi o per il mecenatismo artistico. In Italia si 
affermano le Signorie già apparse verso al fine del 1300: sono di carattere familiare (potere passa dai padri ai figli) e il potere è 
nelle mani della borghesia più vecchia; gli stati italiani più importanti (Firenze, Milano, Venezia, Chiesa, Regno di Napoli degli 
Aragonesi) sono in rapporti pacifici e il periodo quindi non vede guerre nella nostra penisola: fioccano le arti e lo sviluppo. Nelle 
arti e nelle scienze si afferma il razionalismo che porta all'affermazione della filologia nelle lettere (si confrontano i codici tra 
loro per risalire alla versione originale). Cambiano i committenti delle opere sia d’arte che letterarie: i committenti sono laici 
(non importanti monasteri come nel Medioevo) e conseguentemente l’arte acquista maggior carattere profano. Escluse Firenze e 
Venezia, dove l’intellettuale ha anche un ruolo civile almeno fino a metà del 1400 (intellettuale legista/notaio/politico), si afferma 
la figura del cortigiano che dipende dal mecenatismo signorile e ne è subordinato. L’intellettuale può essere soggetto ad un 
signore (cortigiano) oppure alla Chiesa (chierico, sono più numerosi dei cortigiani). L’intellettuale del 1400 è mobile e si sposta 
da una corte all’altra intrattenendo rapporti un po’ ovunque; rivendica libertà, superiorità e si racchiude in un elite separata dal 
resto della società, ma alla fine è spesso subordinato ai signori e, a corte, quando non svolge mansioni politiche o 
amministrative, deve comporre opere encomiastiche per la famiglia che detiene il potere. La lettura dei classici porta gli 
intellettuali a interrogarsi sul problema dell’imitazione, gli fa rivalutare la natura e il piacere, li porta ad un’esaltazione 
dell’otium, della parola e della ricerca della gloria in un contesto un po’ anacronistico in cui, ricordiamo, erano sempre soggetti a 
un potere superiore che gli permetteva di vivere in cambio della loro abilità. I luoghi della cultura vedono un momentaneo 
declino delle Università, troppo legate alla prassi medievale, a vantaggio dei cenacoli e delle accademie, luoghi che sorgono 
nelle corti dove si ritrovano molti umanisti. Lo stesso concetto di sapere cambia: non è qualcosa da apprendere in modo acritico 
dal passato ma una meta da raggiungere attraverso il dialogo e il confronto (vedremo il grande e particolare uso dell’epistola per 
gli umanisti), in un clima caratterizzato dall’aggregazione cortigiana. Grande sviluppo hanno le biblioteca pubbliche e quelle 
private dei principi, così come le stamperie che favoriscono il ritrovo di intellettuali. Con l’invenzione della stampa (1455) la 
produzione di libri aumenta esponenzialmente e si formano due tipi di pubblico: uno a cui era destinata la produzione 
specialistica degli umanisti, cioè altri umanisti e i personaggi più importanti della corte, e un altro a cui era indirizzata una 
letteratura di consumo in volgare. La poesia acquista nell’Umanesimo una funzione civile all’inizio e poi diviene il riferimento 
per il culto del bello; serve comunque all’educazione personale e non solo ad un utilizzo “pratico” come nel Medioevo dove non 
a caso le opere più trascritte e studiate erano quelle di retorica. Secondo il principio dell’imitazione originale postulato già da 
Petrarca si creano nuovi generi letterari che nascono da modifiche di quelli precedenti: il cantare diviene poema cavalleresco, 
l’egloga diventa romanzo pastorale, nascono i sonetti burleschi e rinasce il teatro (soprattutto di argomento religioso ma anche 
profano nelle corti) con la scoperte delle opere di Plauto e Terenzio. Nel primo periodo dell’Umanesimo (1380-Lorenzo 
de’ Medici cioè 1469) domina la produzione saggistica e filologica in latino: abbiamo così dialogo (modello ciceroniano e 
platonico), epistola, orazione, trattato politico, filosofico, artistico e invettiva. Solo durante il regno di Lorenzo de’Medici 
(1469-1492) il volgare si afferma di nuovo come lingua della letteratura alta: è però un volgare depurato da elementi dialettali, 
con influenze del latino e che inizia a sua volta a differenziarsi tra un volgare più alto e uno più basso. A livello europeo si 
ricorda solo la figura di Erasmo da Rotterdam (1466-1532) che cercò di unire i nuovi principi dell’Umanesimo con la dottrina 
cristiana. Passiamo ad analizzare i principali generi, ricordiamo in latino, della prima fase dell’Umanesimo (1380-1469). 
L’epistola era utilizzata ampiamente in tutto il Medioevo ma quella umanistica assume caratteri propri; è più diffusa perché serve 
a collegar i vari cenacoli, serve a dare conto dei risultati di ricerche filologiche e rifletta il nuovo concetto di una verità a cui si 
arriva con un processo dialogico. Alterna toni alti tipici della trattazione morale-scientifca a toni colloquiali e deriva direttamente 
dalle epistole di Petrarca e dalla riscoperta delle epistole di Cicerone. Il massimo esponente è Poggio Bracciolini. 


Poggio Bracciolini 


Vita: nasce nel 1380 ad Arezzo e compie studi letterari; si mette a servizio della curia pontifica in veste laica e, come segretario 
dell’antipapa Giovanni XXIII compie alcuni viaggi nei quali scopre e trascrive codici di importanti opere latine come il “De 
rerum natura” le “Silvae” di Orazio, il “De architectura” di Vitruvio e l “Istitutiones oratoriae” di Quintiliano. Traduce opere dal 
greco al latino ed è cancelliere della Repubblica di Firenze dal 1453 al 1458. Muore l’anno successivo a Firenze. 


Opere e poetica: fu autore sopratutto di dialoghi di natura etica, una raccolta di novelle e un epistolario. Tutte gli scritti sono in 
latino ed ecco i titoli (forse manca qualcosa): 


-De avaritia (1425-1428) 


-De varietate fortunae (1431-1448): opera che parte dalla descrizione delle rovine e dei monumenti di Roma per poi parlare della 
caducità delle cose terrene 
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-Epistolario (*1435-1459): raccolta in 10 libri di varie lettere, le più famose sono quelle inviate dal Concilio di Costanza dove si 
era recato tra 1414-1418 e quelle in cui riporta la scoperta di codici latini. 


-An seni sit uxor ducenda (1436) 


-Liber facetiarum (1438-1452): raccolta di novelle, battute e motti ingegnosi che mettono in rilievo l’intelligenza dell’uomo e ne 
scherniscono l’ignoranza e la rozzezza 


-De infelicitate principum (1444) 

-Contra hypocritas (1447-1449) 

-Dialogus trium disputationum (?) 

-De praestantia Caesaris et Scipionis (?): epistola-trattato dove difende il modello repubblicano attraverso la figura di Scipione 
-De nobilitate (?) 


-Epistolario (*1435-1459): raccolta in 10 libri di varie lettere, le più famose sono quelle inviate dal Concilio di Costanza dove si 
era recato tra 1414-1418 e quelle in cui riporta la scoperta di codici latini. 


-De miseria humanae conditionis (1455) 
-Historia fiorentina (1453-1459) 


L’orazione prendeva a riferimento il modello ciceroniano ed era concepita come discorso da tenere in pubblico anche se la 
recitazione orale aveva carattere spesso fittizio. Domina l’eloquenza del discorso ed anche l’impianto argomentativo è sostenuto. 
L’orazione più famosa è il “Oratio de hominis dignitate” scritta da Giovanni Pico della Mirandola (1463-1494) dove difende la 
dignità dell’uomo sulla basa del libero arbitrio che Dio gli ha concesso. Anche il genere del dialogo prende a modello quello 
ciceroniano e, in seguito, quello platonico; rifletta la consuetudine al dibattito tipico dei circoli in vista di un avvicinamento alla 
verità. I temi affrontati sono morali, artistici, letterari e in generale culturali e i massimi esponenti sono Leonardo Bruni 
(1374-1444) e Leon Battisti Alberti (1404-1474) che scrisse anche in volgare e, insieme alla decisiva opera di Lorenzo de’ Medici, 
contribuì a farlo tornare ad essere lingua letteraria. Il trattato umanistico si distanzia da quello medievale in quanto serve a 
verificare una tesi originale e limitate, mentre quello medievale dimostrava quelle che erano verità già acquisite. I massimi 
esponenti sono Giannozzo Manetti (1396-1459) e Lorenzo Valla (1405-1457) che scrisse trattati di argomento filologico e 
linguistico ed è noto per aver dimostrato la falsità del documento della donazione di Costantino. Meno importanti in questa fase 
sono la storiografia che si concentra su pochi anni e non ha una concezione universalistica come in passato e la poesia lirica in 
latino, dove dopo gli anni di dominio del volgare tornarono a circolare elegie, egloghe bucoliche e liriche ispirate ai maestri latini. 
Abbiamo per ora parlato della produzione in latino, ma che ne è del volgare in questo primo periodo dell’ Umanesimo (teniamo 
presente che c’è una bella differenza tra il volgare di Alberti e quello dei non Umanisti)? Rimane in uso nelle prediche, nella 
novellistica, che resta sempre all’ombra del “Decameron” che prova vanamente a imitare e nelle raccolte di motti. Per quanto 
riguarda la poesia lirica in volgare la prima parte del 1400 non presenta autori di riguardo (ce ne sono che imitano un po’ Petrarca 
e gli stilnovisti oppure si rivolgono alla poesia bucolica) mentre la poesia comica, dopo la “pausa” del 1300, vede una figura di 
spicco in Burchiello (1404-1449) si apre al non-senso, cioè all’accostamento intuitivo e, per noi oggi, difficile da cogliere di 
elementi disparati. La sua poesia è inventiva, eclettica, giocosa e irridente e mescola sapientemente elementi della poesia dotta 
con elementi volgari. Ebbe una grande ed illecita diffusione per mano dei copisti ed è oggi difficile ricostruire quali testi siano 
stati scritti da lui e quali no. Arriviamo adesso all’anno in cui Lorenzo de’ Medici sale al potere, e si apre la seconda fase 
dell’ Umanesimo. Qual è la situazione politica e culturale? Quando Lorenzo sale al potere nel 1469 a soli 20 anni Firenze si trova 
divisa al proprio interno tra classi dominanti e popolari e la famiglia Medici era invisa al papa e d altre famiglie fiorentine che 
tentarono ripetutamente di ucciderli in attentati. Lorenzo tuttavia riuscì a fare da collante a tutta questa situazione e inaugurò un 
trentennio di splendore per Firenze. Alla sua morte prese il potere il fanatico religioso Savonarola e con la morte di Lorenzo anche 
la situazione politica italiana si sfalda, si indeboliscono i rapporti di pace tra gli stati e la penisola viene invasa dai francesi. 
Nell’età di Lorenzo il trattato cede il posto a generi di intrattenimento e sopratutto rinasce la poesia lirica, bucolica ed epica che si 
esprime in volgare. Tra i più grandi rappresentanti di questo periodo c’è proprio Lorenzo e l’altro fiorentino Poliziano. 


Lorenzo De’ Medici (il Magnifico) 


Vita: Lorenzo nasce nel 1449 e riceve una profonda educazione umanistica e diviene signore di Firenze nel 1469, a soli 20 anni 
ma con già esperienza politica sulle spalle (aveva già preso parte a varie ambascerie in tutta Italia). Durante il suo governo subì 
numerose congiure tra le quali si ricorda quella dei Pazzi del 1478, ordita con l’aiuto di Papa Sisto IV. Fallita la congiura Lorenzo 
ricevette la scomunica da Sisto IV e iniziò una breve guerra contro lui e i suoi alleati che vinse facilmente. Fino a quando fu in 
vita fu l’ago della bilancia italiana e si premurò affinché nessuno stato prevalesse sull’altro. Morì nel 1492. 
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Opere e poetica: la produzione poetica, tutta in volgare, si caratterizza per un ampio sperimentalismo e si può dividere in tre fasi: 
nella prima che arriva fino al 1476 il modello è Pulci (poeta comico e burlesco) e la produzione è soprattutto comica, in una 
seconda fase che va dal 1476 al 1483 la produzione è quasi esclusivamente lirica e il modello diviene lo stilnovismo, mentre 
nell’ultima fase prevale un classicismo umanistico appreso da Poliziano e l’affiorare delle tematica religiosa. Abbiamo: 


-Canzoniere laurenziano (1465-1476): contiene 2 ballate, 5 sestine 8 canzoni e 151 sonetti che mostrano il progressivo passaggio 
dalla poesia comica della prima fase a quella di stampo petrarchista 


-Simposio (o “I Beoni”, *1469): rassegna degli ubriaconi di Firenze 


-Novella di Giacoppo e Novella di Ginevra (1469): novelle sul modello di Boccaccio, la seconda è incompleta e ha un taglio 
psicologico 


-Nencia da Barberino (*prima del 1470): poemetto rusticale in ottave, è un’opera parodica in cui vengono rielaborati in un 
linguaggio popolaresco e scherzoso i topos della poesia colta d’amore (lamento amoroso, bellezza della donna) 


-Uccellatore di Starne (1473): poemetto comico in ottave in cui si descrive la caccia con il falcone praticata da Lorenzo 
-De summo bono (1473): tratta dell’amore platonico 
-Capitoli e Laude (1473): raccolta di versi sacri 


-Selve d’amore (*1474): due libri in strambotti (metro usato dai giullari, tipo filastrocche) che si concentrano su vicende d’amore 
mitologiche di impronta tragica 


-Raccolta aragonese (1476): raccolta dal carattere filologico-dimostrativo in cui Lorenzo raduna testi poetici dal Duecento al suo 
tempo per dimostrare l’apporto dei lirici toscani. 


-Comento ad alcuni sonetti d’amore (1480): prosimetro sul modello della “Vita Nova” dove l’autore commenta 41 sonetti in cui si 
parla dell’amore per una donna (=Beatrice) che dopo la morte viene sostituita nelle grazie del poeta da un’altra donna (=donna 
gentile) 


-Corinto (1486): poemetto classico di impianto mitologico e bucolico 
-Ambra (1486): poemetto bucolico di 48 stanze, parla della natura del terreno chiamato appunto ambra. 


-Canti carnevaleschi (*1490): raccolta di canti destinati ad essere recitati durante il carnevale, oppure direttamente cantati, tra cui 
il più importante è la “Canzone di Bacco” dove si esalta la vita di fronte alla caducità dell’esistenza. 


-Sacra rappresentazione dei Santi Giovanni e Paolo (1491): rappresentazione sacra delle vicende dei santi con intento etico e 
politico 


Agnolo Poliziano 


Vita: -nasce nel 1454 a Montepulciano con il nome di Angelo Ambrogini (Poliziano è il nome latino di Montepulciano). Resta 
quasi subito orfano e si trasferisce a Firenze dove fa studi umanistici. A 16 anni è padrone del greco e del latino e traduce l’Iliade 


-1473: è membro della cancelleria di Firenze e precettore del figlio di Lorenzo (di cui è amico), Piero. Insieme a Marsilio Ficino 
si afferma come maggior umanista di Firenze. 


-1477: dopo aver iniziato la carriera ecclesiastica diventa priore. Lo fa solo per ragioni economiche e conduce la sua vita su binari 
nettamente opposti a quelli cristiani. 


-1480: dopo un litigio con la moglie di Lorenzo si trasferisce per un anno a Mantova. Tornato a Firenze lo stesso anno diviene 
insegnante di greco e latino all’accademia cittadina; intanto si occupa di studi eruditi e filologici. 


-muore nel 1494, 


Opere e poetica: strenuo sostenitore della “docta varietas” che lo porta ad assumere e ad ispirarsi a più modelli, la produzione di 
Poliziano è sia in latino che in volgare e affronta temi molto diversi. Le opere vanno analizzate a sé: 


-produzione in versi latini (anni intorno al 1473): odi, epigrammi ed egloghe. 


-Rime (successiva alla produzione in latino): raccolta di circa 100 liriche in volgare nella forma dello strambotto e della ballata in 
cui Poliziano sintetizza in modo armonioso elementi classici ed elementi volgari. I temi sono quelli della caducità della bellezza e 
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dell’amore, della natura e della necessità di godere l’uno dell’altro. Emerge un paganesimo misurato, lontano da ogni eccesso e 
che si esprime attraverso un linguaggio semplice e limpido 


-Stanze per la giostra (1475-1478): poemetto epico-mitologico in ottave dal carattere encomiastico, si ispira alla tradizione dei 
cantari e del poema cavalleresco proiettando però i personaggi in un panorama epico. Fu scritto per celebrare la vittoria di 
Giuliano de’ Medici, fratello di Lorenzo, in una giostra e restò incompiuto vista la morte di lui nel 1478 nella congiura dei Pazzi. 
L’opera si interrompe all’ottava 46 del libro II (il libro I conta 125 ottave), non doveva essere pubblicata ma lo fu in modo 
clandestino; benché incompleta, presenta episodi non collegati tra loro e dallo scarso sviluppo narrativo, prende a modello 
moltissimi autori latini (Ovidio, Orazio, Virgilio) e volgari (Petrarca, Dante, Boccaccio, Cavalcanti) ed è un vero e proprio 
catalogo di topoi. Emerge infine la volontà di una fuga dalla realtà. Il linguaggio è il volgare fiorentino della tradizione della lirica 
d’amore con prestiti dal parlato e dal latino. Nella vicenda Giuliano diventa Iulio, giovane cacciatore che disprezza l’amore. Il dio 
Amore allora gli fa apparire una cerva bianca durante la caccia; Iulio la insegue e quando la raggiunge essa diventa una fanciulla, 
Simonetta (la moglie di Giuliano). Amore riferisce la sua impresa a Venere e per esaltare le doti di Iulio esalta anche quelle della 
sua famiglia, lodando quindi Lorenzo e tutta la casata dei Medici. Iulio sogna infine Simonetta e capisce che per conquistarla 
dovrà compiere grandi imprese. A questo punto il poemetto di interrompe. 


-Fabula di Orfeo (1480): composto in volgare per volere di Francesco Gonzaga quando Poliziano era a Mantova, la “Fabula di 


Orfeo” è la prima rappresentazione italiana di teatro profano (fabula significa rappresentazione scenica). Il metro di recitazione è 
vario perché vari sono i modelli mentre la vicenda è quella tradizionale. Aristeo insegue la ninfa Euridice che viene morsa da un 
serpente e muore. Orfeo, che ne è innamorato, intona un canto che commuove Proserpina che, tramite Plutone, permette a Orfeo 
di scendere nell’Ade e salvare Euridice, a patto che non si volti mai indietro per guardarla. Alla fine però si volta e la ninfa torna 
all’Inferno, Orfeo maledice allora l’amore e le Baccanti lo fanno a pezzi. Nonostante la vicenda tragica e cruenta lo stile è 
elegante e senza eccessi. 


-Miscellanea (1480-1494): raccolta ed elaborazione degli studi filologici ed eruditi 
-Sylvae (1482-1486): poemi in esametri di carattere erudito 


La metà del 1400 coincide anche con la nascita del poema cavalleresco, che si afferma in concomitanza con la conquista turca di 
Costantinopoli (1453). Questo derivava dai cantari che circolavano dal 1300; i cantari erano componimenti in ottave (così come il 
poema cavalleresco), riprendevano la materia bretone e carolingia, erano destinati alla lettura in piazza davanti al popolo, avevano 
perso la connotazione religiosa-morale della tradizione epica e interessavano solo per la trama avventurosa, facendone il genere di 
intrattenimento per eccellenza. Il poema cavalleresco pretende invece maggiore dignità letteraria, è composto per essere letto nei 
palazzi dei signori e ha uno stile più raffinato. I maggiori esponenti sono Pulci e Boiardo che operano rispettivamente a Firenze e 
a Ferrara. 


Luigi Pulci 
Vita: -nasce nel 1432 a Firenze da una famiglia nobile ma impoverita 


-1459: entra nell’ambiente di casa Medici, segue lezioni di tipo umanistico e crea una brigata con Lorenzo e Giuliano de’ Medici, 
di cui è grande amico 


-Anni ’70: rompe con l’ambiente cortese fiorentino e con Lorenzo stesso, con cui si trova in disaccordo su posizioni filosofiche. 
Crede di potere comunque mantenere un posto di riguardo nelle grazie di Lorenzo ma si sbaglia. 


-1473: passa a servizio di Roberto Sanseverino, conte di Caiazzo (verso Napoli), con cui compie molti viaggi. Non riesce a 
inserirsi nel nuovo clima culturale. 


-nel 1484 muore a Padova e viene sepolto con la cerimonia di sepoltura degli eretici, a lume spento in terra sconsacrata. 


Opere e poetica: la poesia di Pulci è caratterizzata dal gusto irreverente e giocoso che emerge in quasi tutti i componimenti e ha 
modelli nella poesia di Burchiello e nella tradizione comica toscana. Per la sua poetica comica, realistica e grottesca non è errato 
parlare di “antiumanesimo” nonostante alcuni elementi (ricercatezza del linguaggio, istruzione) lo collochino perfettamente nel 
contesto. Ecco le opere che sono tutte in volgare (potrebbe mancare qualcosa): 


-Morgante (1461-1483): poema in ottave formato in totale da 28 cantari, è nettamente diviso in due parti: 23 cantari scritti tra 
1461-1471 e pubblicati singolarmente nel 1478 e altri 5 cantari scritti successivamente e pubblicati, insieme agli altri, solo nel 
1483. La prima parte è nettamente comica e grottesca, mentre l’altra è più serie ed eroica. Il poeta ha scritto questi due blocchi di 
cantari in situazioni diverse e prendendo spunto da fonti diverse e risultano come due opere in una, legate in maniera piuttosto 
debole. L’opera è strutturata ad episodi autosufficienti in se stessi e si sviluppa per aggiunte successive (ogni volta che la 
situazione è pacifica Gano fa qualcosa) e rivela come essa fosse probabilmente composta e letta di volta in volta in casa Medici. Il 
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titolo dell’edizione nel 1483 si deve alla figura del gigante Morgante, personaggio marginale ma che aveva avuto molto successo 
tra il pubblico dopo l’edizione del 1478. La trama riprende i personaggi del ciclo carolingio: abbiamo Orlando che, per colpa di 
Gano, deve abbandonare Parigi e si reca così nell’immaginaria Pagania. Sulla strada trova una chiesa occupata da tre giganti, ne 
uccide due e uno, Morgante, si converte e diviene suo scudiero. E’ fortissimo ed è figura parodica di Ercole ma, al posto di avere 
una clava, ha come arma il batacchio di una campana. I due si dirigono a est dove sconfiggono vari principi pagani; nel mentre 
Rinaldo, l’altro paladino e personaggio principale oltre che cugino di Orlando, si mette alla ricerca di Orlando e dopo molto lo 
incontra. Intanto Parigi è attaccata dagli infedeli penetrati per colpa di Gano; Orlando e Rinaldo tornano e liberano Parigi 
riappacificando la situazione (cantare X). Inizia un nuovo ciclo di avventura complicate dall’aggiunta del tema amoroso: Rinaldo 
viene scacciato da Carlo ma torna a Parigi e si impossessa del potere perché ormai Carlo è succube di Gano. Viene però a sapere 
che Orlando è prigioniero in Oriente e parte per salvarlo restituendo la corona a Carlo. In Oriente sia Rinaldo che Orlando si 
innamorano di due ragazze figlie dei loro nemici. Intanto Morgante ha incontrato un semigigante, Margutte, con cui compie delle 
eroicomiche. Alla fine i paladini riescono a liberarsi e a tornare vittoriosi in Francia, sulla via del ritorno Morgante muore per il 
morso di un granchiolino. Il primo gruppo di cantari termina con l’inizio di una nuova avventura e, come si è un po’ detto, 
prevale il gusto del comico e del paradossale. Il secondo gruppo di cantari è più serio e riprende in sostanza, con alcune aggiunte 
originali, l'episodio che porta alla morte di Orlando a Roncisvalle. Dominano i temi topici del viaggio, dell’amore, della guerra, 
della religione, della fedeltà e del tradimento al signore nonché, nella prima parte, l’elemento giocoso e paradossale: tutto è 
comunque volto ad intrattenere e creare stupore e meraviglia nell’ascoltatore. L’opera, per il suo plurilinguismo e pluristilismo 
avvicina Pulci ai grandi scrittori medievali, e si presenta come molto originale nel contesto del tempo. 


-Giostra di Lorenzo de’ Medici (1469): prima “giostra” mai composta, è un poemetto in ottave dedicato a Lorenzo de’ Medici che 
aveva vinto una giostra. 


-Beca di Dicomano (*1470): poemetto rusticale in risposta alla “Nencia da Barberino” di Lorenzo de’ Medici, descrive l’amore 
rozzo e carnale di un montanaro verso una donna. Ribalta in modo parodico la sublimazione degli amori pastorali nelle egloghe. 


-Lettere (*1470-1473): quasi tutte rivolte a Lorenzo, testimoniano il tentativo che Pulci fece per restare nella sua brigata anche 
dopo il litigio. 


-Confessione (periodo con Sanseverino): apparente atto di scuse nei confronti della Madonna che si configura però come un 
nuovo testo ironico e irriverente contro la religione. 


Il periodo di massimo splendore della corte estense si ebbe durante il regno di Ercole I, tra 1471 e 1505. Nonostante il Ducato di 
Ferrare fosse piccolo attirava numerosi intellettuali per il mecenatismo esercitato dalle due figlie di Ercole, Isabelle e Beatrice. 
Inoltre si trovava a Ferrare una famosa biblioteca specializzata in romanzi cavallereschi francesi e in cantari franco-veneti. Il culto 
per questo genere letterario era volto ad esaltare gli ideali di cortesia e nobiltà a cui la corta si ispirava. E’ in questo contesto 
culturale che incontriamo Boiardo. 


Matteo Maria Boiardo 


Vita: -nasce nel 1441 vicino a Reggio Emilia da una famiglia nobile e di alto livello culturale. E’ cugino di Pico della Mirandola e 
riceve un'istruzione di altissimo livello di stampo umanistico. 


-1460: guida il feudo di famiglia a Scandiano e procede a numerosi volgarizzamenti di autori greci e latini 
-1469: conosce Antonia Caprara a cui dedica un canzoniere 

-1476: va a risiedere alla corte del Duca d’Este Ercole I 

-1479: torna a Scandiano 

-1480-1483: è governatore a Modena 

-1487-1494: è governatore a Reggio Emilio, dove muore nel 1494. 


Opere e poetica: benché il suo capolavoro sia in volgare, scrisse anche opere in latino, soprattutto da giovane, che sottolineano la 
sua formazione umanistica. C’è poi da segnalare come Ferrare fosse un luogo dove si incrociavano ed erano diffuse moltissime 
tradizioni (quella francese e quella toscana più i classici) e ciò permise a Boiardo di sperimentare in molti generi diversi e cercare 
di sincretizzare i vari modelli che aveva a disposizione. 


-Carmina de laudibus Estensium (1463-1464): versi encomiastici in latino. Mostrano il gusto dell’erudizione ma non hanno 
grosso valore letterario 


-Pastoralia (1464): 10 egloghe in latino di motivo encomiastico in cui prende a modello Virgilio ma con risultati scarsi 
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-Amorum libri tres (1469-1476): raccolta di poesie in volgare dedicate a Antonia Caprara divisa in tre libri, ognuno di 50 sonetti 
+ 10 altri componimenti per un totale di 180 poesie. Nel primo libro si descrive il sentimento suscitato da Antonia, nel secondo il 
dolore e la disillusione nate dal tradimento di lei, nel terzo predominano la malinconia e il ricordo, che porta al pentimento 
religioso. Molte le riprese da Petrarca: oltre ai temi anche la disposizione delle poesie non segue l’ordine cronologico di scrittura 
ma quello tematico. A differenza di Petrarca emerge il tema dell’amore sentito come forza vitale e gioiosa (matrice trobadorica) e 
il tema cavalleresco-cortese che serve ad esaltare la società estense e a mostrare come la cortesia e la gentilezza siano ancora 
attuali nel Rinascimento. La lingua è un volgare illustre, con forme toscane, padane e latinismi. 


-Orlando innamorato (1476-1494): poema cavalleresco in ottave, fu iniziato su sollecitazione di Ercole I e nel 1483 Boiardo aveva 
già scritto due libri di 29 e 31 canti, pubblicati a Reggio. Negli anni successivi, fino alla morte, compose solo 8 canti interi e ne 
iniziò un altro che si conclude con l’arrivo in Italia di Carlo VIII (evento storico), atto che segna l’inizio della crisi italiana e che 
Boiardo riporta: il poema risulta quindi incompiuto. Utilizza molte fonti: cantari, romanzi epici e cavallereschi francesi (unisce 
ciclo carolingio e bretone), autori classici come Virgilio e Ovidio. Il tema dominante è l’amore, molla dell’azione e messo in 
rilievo già dal titolo che caratterizza il paladino non come eroe o guerriero ma come “innamorato”, a cui si accompagnano quello 
encomiastico, quello della nostalgia nei confronti del mondo cavalleresco medievale i cui valori sono ancora vivi nel mondo 
rinascimentale (tema affrontato certe volte con leggera ironia, coma a sottolineare la verità di una cesura ormai insanabile con il 
passato) e quello della magia, mentre lo scopo è quello di dilettare e lodare gli estensi. Notevole la rappresentazione della donna, 
che diviene completamente “umana” (no donna-angelo) e assume anche un ruolo importante nell’andamento narrativo. 
All’interno della narrazione sono inserite novelle e racconti che servono a variare un po’ l'andamento del poema che sarebbe 
sennò stato montono. Il pubblico è quello della corte di Ferrara e non il popolo. Ecco la trama divisa nei tre libri: 


1) Libro I: Angelica si presenta alla corte di Carlo Magno con il fratello Argalia: chi lo sconfiggerà in duello sposerà Angelica. 
Ferraguto riesce a sconfiggerlo ma Angelica scappa ed è inseguita da Rinaldo e Orlando; Rinaldo beve alla fontana del disamore 
mentre Beatrice a quella dell'amore così adesso Angelica ama e insegue Rinaldo che fugge, mentre Angelica è a sua volta 
inseguita da Orlando che la ama vanamente. Angelica finisce per essere assediata in un città dall’esercito dei Tartari il cui capo, 
Agricane, la ama. Orlando interviene in suo aiuto e sconfigge in duello Agricane ma anche Rinaldo, sta combattendo insieme ad 
Agricane per la pozione bevuta prima: si trova così a singolar tenzone con Orlando; Orlando sta quasi per ucciderlo quando 
interviene Angelica che lo ferma, continuando ad amare Rinaldo che continua a non amarla. 


2) Libro II: Parigi è assediata da un esercito di saraceni guidati da Agramante e Rodamente, ma per riuscire a penetrare in città 
hanno bisogno del guerriero Ruggiero che il mago Atlante tiene prigioniero in un castello perché sa che se partecipasse alla 
battaglia morirebbe. Un ladro ruba però un anello magico ad Angelico: questo anello rende invisibili e riesce così a far fuggire 
Ruggiero che arriva a Parigi. Intanto Angelica e Rinaldo hanno bevuto alla fonte di Merlino e adesso la situazione del libro 
precedente è invertita così adesso Orlando combatte nuovamente con Rinaldo perché sono rivali d’amore. Interviene però Carlo 
Magno che li vuole uniti contro i saraceni e decide che il più valoroso nel combattimento sposerà Angelica. Gli eserciti sono al 
completo. 


3) Libro III: la guerriera cristiana Bradamente giunge a Parigi ma è fermata da Rodamonte; Ruggiero interviene però in aiuto della 
giovane. Il poema non si spiega chiaramente ma si intuisce che Ruggiero si fosse convertito in segreto al Cristianesimo e dal suo 
amore che Bradamante sia discesa la casa d’Este. 


-Lettere (1480-1494): lettere inviate a Ercole I o a funzionari di corte di argomento politico e amministrativo. 
-Egloghe volgari (1482-1483): componimenti in terzine dantesche in volgare di argomento personale, amoroso e politico 


-Timone (1491): commedia commissionatagli da Ercole I. Indica come il poema cavalleresco fosse in parte superato negli 
interessi della corte. 


Altri grandi stati mecenati furono Milano sotto Ludovica Sforza il Moro (1480-1500) che ospitò per 17 anni Leonardo da Vinci, 
autore di trattati tecnici-scientifici; il Regno di Napoli sotto Ferdinando I (1458-1494) dove operò Iacopo Sannazaro, che con il 
testo “Arcadia” inventò il romanzo pastorale (prosimetro in volgare di egloghe e prosa che acquistano valore romanzesco); un 
ruolo minore ebbero Venezia, luogo di studi classici e filologici, Urbino e Mantova dopo Ercole I. Il periodo convenzionalmente 
preso tra 1492 (morte di Lorenzo de’ Medici) e il 1527 (sacco di Roma) è quello della seconda fase del Rinascimento, 
caratterizzato dal passaggio di potere da Firenze a Roma e dall’inizio del declino italiano, che diventa terra di conquista per 
francesi e spagnoli. In campo artistico-letterario si arriva progressivamente al Manierismo cioè la tendenza esagerata e artificiosa 
all’imitazione del classicismo. A livello politico questo periodo coincide con la scoperta dell’ America che cause numerosi 
sconvolgimenti: si apre un mercato mondiale, si abbassano i prezzi di certi prodotti, il fulcro economico si sposta verso gli stati 
atlantici che vivono un secolo di splendore. L'Italia resta in buona parte esclusa da questi cambiamenti e lo Stato della Chiesa, che 
come detto assume il ruolo di leader, per fare capitale da potere spendere per mostrare il suo splendore, inizia a vendere le 
indulgenze in tutta Europa, dando così uno degli appigli fondamentali per i Riformisti (la Riforma inizia nel 1517 e si conclude 
solo con il Concilio di Trento 1545-1563). La scoperta del “Mondo Nuovo”, il sacco di Roma e il cambiamento della figura del 
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cavaliere in concomitanza con il diffondersi delle armi da fuoco mutarono l’immaginario delle persone che dovevano confrontarsi 
con una realtà che vedeva la scoperta di un mondo fatto di persone considerate per comodità “selvaggi”, la consapevolezza del 
declino italiano e del parziale fallimento degli ideali umanistici di civilizzazione, la decadenza della figura fondamentale di tutta 
la letteratura e l’immaginario precedente. Gli intellettuali tendono in questo periodo ad assumere una funzione più “pratica” 
all’interno dello stato e molti si mettono alle dipendenze della Chiesa, che assicurava un sostentamento economico sicuro. Oltre 
alla carriera da cortigiano un intellettuale poteva puntare a lavorare nelle università (si assiste nel 1500 all’affermazione dell’ 
università di Padova) o nell’editoria (sviluppata soprattutto a Venezia, che è sempre indipendente e forte dal punto di vista 
commerciale). Le nuove scoperte geografiche portarono all'affermazione di un’indagine scientifica in tutti i campi del sapere, 
anche se spesso contaminata da elementi magici, che non venivano ancora scissi completamente da quelli scientifici: è comunque 
in questo periodo che Copernico (1473-1543) propone la teoria eliocentrica e si sviluppa la medicina moderna, attraverso 
l’indagine e l’osservazione diretta del corpo umano. In campo artistico si segnalano in questi anni Raffaello e Michelangelo che 
incentrano la loro indagine sul corpo umano, esaminato nella sua nudità e teorizzano l'analogia greca del bello=buono (con loro si 
parla di manierismo artistico). A livello linguistico il volgare ha ormai soppiantato come lingua letteraria il latino, che resta la 
lingua ufficiale in campo scientifico, universitario, giudiziario e nella Chiesa. Anche con lo sviluppo della stampa, che tendeva ad 
omologare la lingua, si pone la questione del volgare, ossia la necessità di potere trovare un volgare comprensibile ovunque in 
Italia. Ci sono varie proposte ma quella che si afferma è quella di Pietro Bembo, che impone come modello comune della prosa 
quello di Boccaccio e per la poesia quello di Petrarca. Prendendo come modello linguistico un linguaggio usato 2 secoli prima, si 
crea una frattura tra volgare scritto e volgare parlato anche se così facendo si ottiene l’unità linguistica (scritta) in tutta Italia. Si 
assiste ad una rigida codificazione e gerarchizzazione degli stili e dei generi, prendendo come riferimento il modello latino (ciò 
non stupisce in un clima di ritorno al passato ancora più netta rispetto alla prima fase dell’Umanesimo): la tragedia e il poema 
eroico di ispirazione omerica sono considerati i generi più alti insieme al trattato filosofico; i generi misti tendono ad essere 
semplificati e per un certo genere si predilige una sola forma metrica; dalla tradizione in volgare viene conservata la novellistica 
e la lirica, sia sul versante amoroso (prendendo a modello Petrarca secondo l’indicazione di Bembo) sia su quello comico; il 
trattato assume un peso fondamentale e si evolve nella moderna saggistica; a livello teatrale si assiste all'affermazione completa 
del teatro laico e della commedia: gli spettacoli teatrali vengono commissionati e rappresentati direttamente nelle corti con il fine 
di intrattenerle e le opere sono dunque destinate ad un pubblico aristocratico/alto borghese. Continua, e si fa anche più marcata, la 
distinzione tra pubblico a seconda dell’opera già iniziata nel primo Umanesimo. Passiamo ora ad una breve analisi del trattato, 
genere letterario più di questo tempo. Il trattato assume il ruolo di proporre o codificare dei modelli di comportamento, dei 
modelli artistici e letterari o dei modelli linguistici, offre informazioni di carattere pratico e teorico in molti campi ed è scritto in 
latino se tratta di argomento scientifico-filosofico, in volgare se parla d’amore, di costume o di politica; prende la forma del 
dialogo oppure dell’esposizione aperta. Un grande scrittore di trattati fu Pietro Bembo che scrisse gli “Asolani” sull’amore (il 
dibattito sull’amore si incentrava sulla relazione tra donna, contemplazione di Dio, sentimento amoroso), le “Prose sulla volgare 
lingua” sulla questione della lingua appunto. Nel campo della trattatistica sul comportamento (in special modo quello del 
cortigiano), funzionale nel nuovo panorama politico-sociale sempre più dominato dai signori delle corti, domina Baldassr 
Castiglione che con il suo “Cortegiano” offre un modello di comportamento concreto teorizzato attraverso lo studio concreto della 
realtà di corte (lui stesso era stato cortigiano a Urbino, Milano, Roma e Mantova). L’opera di Castiglione dava quasi esempi etici, 
fornendo una figura ideale del perfetto cortigiano, che incarnasse precisi valori morali; nel “Galateo ovvero de’ costumi” di Della 
Casa manca questo fine e l’autore fornisce solo precetti di vita comune e norme pratiche del cortigiano. Figura originale 
all’interno di questo panorama e in netto contrasto con i cortigiani Castiglione e Della Casa è Pietro Aretino, autore di opere 
teatrali e trattati anticlassicisti e anticortigiani in cui ad esempio, con intento parodico, fornisce norme di comportamento per le 
prostitute. Si cita in quanto non è un cortigiano e costituisce un antimodello, del tutto originale nel panorama uniforme del tempo. 
A livello europeo si citano i trattati di Lutero, che scrisse per sostenere la Riforma. Tornano al trattato in Italia il trattato politico 
ha il massimo esponente in Niccolò Machiavelli, la cui opera principale creò una rivoluzione di portata storica. 


Niccolò Machiavelli 


Vita: -nasce nel 1469 a Firenze da una famiglia borghese (sua padre è avvocato) e riceve una formazione umanistici basata sui 
classici latini (ignora il greco). E’ forte l’impatto dell’Umanesimo civile fiorentino. 


-1498: dopo la caduta si Savonarola, di cui non era sostenitore così come dei Medici, fu nominato prima responsabile della 
seconda cancelleria (organo che si occupa di attività militare e diplomatica) e poi segretario dei Dieci di balìa, organo preposto 
alla politica estera 


-1502: diviene collaboratore del gonfaloniere Pier Soderini e compie molti viaggi in Italia e all’estero 
-1506: è segretario della milizia e arruola un esercito di contadini, non più mercenario 


-1512: i Medici tornano al potere a Firenze e Machiavelli viene allontanato da ogni incarico e costretto a ritirarsi all’ Albergaccio, 
un suo podere a Sant’ Andrea in Percussina, vicino Firenze. Spartiacque della sua vita e della sua produzione poetica 


-1513: è arrestato e torturato con l’accusa di aver partecipato ad una rivolta antimedicea 
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-1514-1524: lungo periodo di studi e dedicato all’attività letteraria, che da’ in questa decade i risultati maggiori. Machiavelli spera 
comunque di essere richiamato a qualche incarico pubblico dai Medici e intanto frequenta il circolo degli Orti Oricellari 


-1525: viene riabilitato ad occupare cariche pubbliche ed è nominato a capo della difesa di Firenze 
-1527: i Medici perdono nuovamente il potere, lui viene nuovamente escluso da ogni carica pubblica e muore lo stesso anno. 


Opere e poetica: la produzione di Machiavelli è vasta, tutta in volgare, e ricopre molti generi letterari anche se tocca l'eccellenza 
nel trattato politico, genere che più si confà alla sua formazione di stampo umanistico civile. Machiavelli ritiene l’attività politico- 
civile superiore alla letteratura e all’arte, che vede come un diletto di tutto rispetto. Ecco le opere: 


-Lettere: scritte durante tutta la vita, ci sono giunte in minima parte e non furono scritte per essere pubblicate. Si alternano 
momenti comici e scherzosi a momenti autobiografici e riflessivi. E’ molto famosa quella a Francesco Vettori, ambasciatore 
fiorentino a Roma, in cui descrive una giornata all’ Albergaccio. 


-scritti politici ufficiali (1498-1512): documenti destinati all’attività diplomatica e di governo, sono molto formali e non traspare 
la visione dell’autore 


-scritti politici minori (1498-1512): risalgono al periodo in cui è segretario e non sono ufficiali; contengono riflessioni e consigli, 
nonché appunti e ricordi di episodi politici accaduti a lui e a Firenze. Ecco i titoli: 


1) Discorso fatto dal magistrato dei Dieci sopra le cose di Pisa (1499): primo scritto politico di Machiavelli 
2) Ragguaglio delle cose fatte dalla repubblica fiorentina per quietare le parti di Pistoia (1502) 

3) Parole da dirle sopra la previsione del danaio (1503) 

4) Del modo di trattare i popoli della Valdichiana ribellati (1503) 


5) Descrizione del modo tenuto dal duca Valentino nello ammazzare Vitellozzo Vitelli ec.. (1503): l’azione è giudicata non dal 
punto di vista morale ma da quello politico. Il tema del duca Valentino e della sua azione sarà ripreso ne “Il Principe” 


6) Discorso dell’ordinare lo stato di Firenze alle armi (1506): criteri pratici sull’ordinare l’esercito, che deve essere composto 
dagli abitanti del contado e non dai cittadini 


7) Ghiribizzi (1506): scritti sotto forma di lettera, descrivono il rapporto tra l’uomo e il carattere del tempo, che ne determina la 
fama a seconda delle circostanze (prima riflessione sulla fortuna) 


8) Rapporto delle cose della Magna (1508) 

9) Ritratto di cose di Francia (1510): riflessione di carattere internazionale sullo stato moderno 
10) Ritratto delle cose della Magna (1512) 

-Le Maschere (1504): opera teatrale sul modello di Aristofane andata perduta 


-Decennale primo e Decennale secondo (?): poesie in terzine che analizzano i decenni 1494-1504 e il decennio successivo (il 
“Decennale secondo” è incompiuto); i temi sono civili, politici e morali. 


-Capitoli morali (1504-1512): opera in poesia che affronta i temi di fortuna, ingratitudine e ambizione. 


-Principe (1513): inizialmente scritto per Giuliano de’ Medici figlio di Lorenzo il Magnifico ma poi dedicato a Piero de’ Medici 
duca di Urbino (Giuliano era morto), apparentemente e formalmente (tiolo, divisione in capitoli, argomento e ordine della 
trattazione ecc..) il “Principe” rientra nella produzione rinascimentale degli specula principis, elenchi di virtù del principe perfetto 
correlate da esempio greci e latini. Constatando la crisi italiana (osservazione della “realtà effettuale”) offre un modello di 
principe ideale che possa creare uno stato nuovo, capace di reggere ai colpi della fortuna. La fortuna è mutevole e l’uomo deve 
variare il proprio comportamento a seconda di essa: per questo gli esempi del passato offrono un valido modello pratico. Il trattato 
è diviso in 26 capitoli + una dedica iniziale a Piero de’ Medici aggiunta probabilmente più tardi. Ogni capitolo ha titolo in latino e 
sono distinguibili 4 sezioni per nuclei tematici: 


0) Dedica: sul modello del discorso di Isocrate al re di Salaminia (testo greco tradotto in latino), Machiavelli offre a Piero de’ 
Medici il suo “piccolo volume”, frutto dell’esperienza delle cose moderne e dello studio delle antiche. 
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1) Libri 1-11: definizione dei diversi tipi di principato e soprattutto del principato di nuova acquisizione. Il principato può essere 
ereditario e si mantiene senza problemi, oppure può essere nuovo: del tutto nuovo, formato dall’annessione di territori, acquisito 
con le armi, acquisito per libera scelta dei cittadini. A seconda di come il principato viene acquisito sarà più o meno facile 
mantenerlo e in questo gioca un ruolo fondamentale il rapporto tra principe e popolo, valutato non dal punto di vista morale ma 
dal consenso che produce. In questa sezione Machiavelli critica anche la Chiesa, vista come fattori che divide l’Italia e nel 
capitolo VII parla di Cesare Borgia, proposto come modello a Piero, che nonostante ha acquisito il principato con le armi altrui e 
la fortuna (condizione più difficile), aveva fatto tutto il possibile per mantenerlo. Vengono introdotti in questa sezione alcuni dei 
concetti chiave della trattazione: virtù come capacità concreta che permette al principe di saper agire in ogni condizione; 
occasioni che sono le circostanze reali storiche offerta all’uomo della fortuna e che l’uomo deve cogliere con la virtù; fortuna che 
è la realtà oggettiva che non permette di esercitare a pieno la virtù. 


2) Libri 12-14: milizie proprie e mercenarie. Viene affermato il principio secondo cui un principato deve basarsi su armi proprie e 
non su mercenari; viene ribadita l’importanza che il principe deve prestare alla guerra e c’è una riflessione sulla necessità di 
premunirsi contro i colpi della fortuna. 


3) Libri 15-23: comportamenti e virtù del principe. E’ la parte più scandalosa dell’opera perché mostra come davvero il principe 
deve essere (e in realtà è, quindi Machiavelli alla fine si limita a descrivere una cosa che vede tutti i giorni) e non come è sempre 
stato rappresentato negli specula principis. I concetti di vizio e virtù sono ridimensionati, perdono la connotazione etica e ne 
acquistano una politica: il vizio è ciò che fa perdere il potere, la virtù ciò che lo fa acquistare (è sbaglio dire che non hanno una 
loro moralità; è una moralità diversa che si definisce in relazione alla salvaguardia del principato). Il comportamento del principe 
è definito in base al rapporto con la “verità effettuale” che non è un’immagine astratta come nella trattatistica precedente ma 
quella concreta che Machiavelli ben conosce, e con la possibilità di ottenere consenso: è dunque preferibile che il principe sia 
parsimonioso e usi la crudeltà con moderazione. Alcuni precetti considerati virtù come lealtà e fedeltà sono ribaltati, e 
Machiavelli dice che per un principe non è possibile mantenere la parola data: la violenza e l’inganno sono dunque consigliabili 
(forte come un “lione” e furbo come una “golpe”). La trattazione continua e ad esempio Machiavelli dice l’uso politico che si 
deve fare della religione e la necessità per un principe di liberarsi da ruffiani e adulatori. 


4) Libri 24-26: esame della situazione italiana e invocazione ai Medici. Parla del perché gli stati italiani hanno perso il potere e 
analizza il rapporto tra fortuna e virtù (esempio famoso del fiume e degli argini). L’ultimo capitolo è un’esortazione fatta ai 
Medici in cui Machiavelli ripone la fiducia di liberare l’Italia dagli stranieri (dove già imperversavano le lotte tra Spagna e 
Francia). Emerge alla fine una prospettiva utopica, che contrasta un po’ con il crudo realismo dell’opera. 


Ne “Il Principe” Machiavelli sostiene una propria verità, legittimata dalla conoscenza della natura e della storia, ricavata da 
esperienza diretta e dalla lettura dei classici. Non si affida a un pensiero precostituito o all'autorità di altri testi, ma basa la forza 
dell’argomentazione solo sul proprio pensiero e sulla propria scrittura: è anche dal punto di vista ideologico un’opera 
rivoluzionaria. Lo stile mostra un rigore argomentativo di tipo saggistico e il linguaggio, diretto e lontano da un’ampollosità 
retorica, privilegia forme disgiuntive tipiche del testo argomentativo e tutto il testo è articolato su un sistema di contrapposizione 
binarie. Altre peculiarità del linguaggio di Machiavelli sono la compresenza di componente aulica e colta e lessico popolare, un 
ampio uso di figure retoriche e l’introduzione di una terminologia tecnica attraverso la risemantizzazione di alcuni termini 
(fortuna, vizio, virtù ecc..). l’opera si caratterizza per un crudo realismo e punta ad essere “scientifica” anche se il trasporto con 
cui Machiavelli esprime le proprie idee mostra la passione dello scrittore per l’argomento, che risulta quindi sempre non oggettivo 
(come del resto è giusto che sia in quanto lui sta esponendo e argomentando delle sue tesi). Dal testo possiamo capire il 
pessimismo di Machiavelli, che non crede che l’uomo possa cambiare (migliorare) e non crede che la politica possa accogliere 
tutti quegli atteggiamenti virtuosi con cui veniva descritta in modo idealizzato: ne emerge una visione laica dello stato che non 
deve essere costretta dalle norme religiose ed etiche (di matrice religiosa). E’ a buon ragione che Machiavelli può essere definito 
come primo saggista moderno e non come “scienziato della politica” in quanto presenta una visione personale e con un fine 
utopico, il cui fine è quello di convincere e non quello di dimostrare (la differenza tra dimostrazione e argomentazione è alla fine 
quella che c’è tra il trattato rinascimentale e quello medievale). 


-Discorsi sopra la prima Deca di Tito Livio (*1513-1518): lunga ed elaborata raccolta di pensieri e riflessioni suggerite dalla 
lettura dei primi dieci libri del “Ab urbe condita” di Tito Livio che servirebbero a fondare una moderna teoria politica sulla scorta 
degli insegnamenti della storia di Roma. I presupposti teorici sono gli stessi che lo portano a scrivere “Il Principe” ma i “Discorsi” 
sono incentrati sul tema di come mantenere il potere, come “Il Principe” sul tema di come conquistarlo. Il trattato, che nasce 
dall’idea umanistica del superiore valore del mondo antico e della necessità dell’imitazione + l’idea machiavelliana 
dell’immutabilità dell’uomo, compie un’analisi della forme di governo, favoreggiando quelle che danno maggiore equilibrio 
istituzionale. L’opera è divisa in tre libri: 


1) Libro I: 60 capitoli, parla della politica interna dello stato e si sofferma sul tema della religione come instrumentum regni, 
rimpiangendo la religione romana che portava il cittadino a identificarsi nello stato, e criticando quella cristiana 


2) Libro II: 33 capitoli, è dedicato alla politica estera sopratutto alla guerra e alle milizie 
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3) Libro III: 49 capitoli, analizza l’azione di singoli uomini nella formazione dello stato e confronta la corruzione fiorentina con lo 
splendore di Roma. 


-Belfagor arcidiavolo (*1518): unica novella conservata di Machiavelli, riprende il tema della beffa e quello misogino e parla di 
un diavolo, Belfagor, che deve andare sulla Terra a vedere le condizioni della vita matrimoniale, che molti dannati giudicano 
peggiore dell’inferno stesso. Il punto di vista della narrazione è del tutto particolare e lo stile comico presenta un mondo ribaltato. 


-Mandragola (1518): commedia più famosa di tutto il 1500, è ispirata a Plauto e Terenzio, e importante è anche l’influsso della 
novellistica di Boccaccio. La rappresentazione mostra come il mondo si divida tra ingannatori e ingannati e il riso che suscita la 
vicenda non è mai liberatorio, perché tutti i personaggi sono immersi nello stesso, basso mondo (diverso dall’esaltazione 
dell’ingegno in Boccaccio). Nicia, dottore in legge ma persona semplice non riesce ad avere figli con la moglie Lucrezia, 
bellissima e casta. Callimaco, giovane innamorato di lei, escogita con il parassita Ligurio uno stratagemma: Ligurio dice a Nicia 
che la moglie resterà incinta dopo aver bevuto una pozione di mandragola, ma colui che avrà un rapporto con lei entro 8 giorni 
morirà. Ovviamente questo colui è Callimaco, mentre per convincere Lucrezia serve la mediazione della madre e del confessore. 
Alla fine i due decidono di instaurare una relazione extraconiugale duratura, e la beffa per Nicia è fatta. Ogni personaggio è 
caratterizzato per come parla e, tranne Lucrezia, tutti hanno qualcosa di sinistro e malvagio; la visione dell’opera è molto negativa 
soprattutto per quanto riguarda due istituzioni fondamentali come la famiglia e la Chiesa, impersonati da personaggi meschini. 
Tutto questo riflette la visione pessimistica che Machiavelli ha del Mondo. 


- L’arte della guerra (1519-1520): opera che, a differenza delle altre, venne stampata subito e riscosse grande successo, è divisa in 
7 libri e immagina un dialogo compiuto dal condottiero dell’esercito spagnolo Fabrizio Colonna con vari interlocutori. Riprende il 
tema della necessità di un esercito non mercenario, prende Roma a modello e formula l’equivalenza tra uno stato forte e un 
esercito forte. Da’ insegnamenti di carattere pratico sulla guerra e sulle tecniche, mostra di aver compreso la decadenza del ruolo 
della cavalleria ma sottovaluta anche l’importanza delle armi da fuoco. Vuole avere un impatto politico immediato e usa quindi un 
tono appassionato e coinvolto, che lo distingue dal trattato scientifico. 


-Discorso delle cose fiorentine dopo la morte di Lorenzo (1520): descrive l’assetto istituzionale di Firenze dopo la morte di 
Lorenzo de’ Medici il Giovane. 


-Sommario delle cose della città di Lucca (1520): 
-Vita di Castruccio Castracani (1520): biografia di un condottiero lucchese nel 1300. 


-Istorie fiorentine (1520-1525): opera commissionatagli da Giulio de’ Medici (diventato poi Papa Clemente VII), è divisa in 8 libri 
che partendo da un excursus della storia d’Italia dalla caduta dell’Impero giunge fino alla morte di Lorenzo il Magnifico. L’opera 
non è storicamente accurata (non confronta le fonti e ne segue poche, usa molti discorsi diretti per esprimere il proprio punto di 
vista che mette in bocca ai personaggi) e mostra la volontà di interpretare i fatti del passato per ricavarne insegnamenti per il 
presente (tema della storia come maestra di vita). Per fare questo Machiavelli piega la storia alla sua interpretazione politica e 
l’opera quindi è più un saggio che un testo storico. 


-Discorso intorno alla nostra lingua (1524-1525): necessità secondo Machiavelli di rifarsi al fiorentino contemporaneo come 
lingua volgare. 


-Clizia (1525): commedia sul modello plautino della “Càsina”, parla di un vecchio che si innamora di una serva e per questo 
subisce le beffe della moglie e della famiglia 


-Relazione di una visita fatta per fortificare Firenze (1526): opera politica minore. 


-Asino (1526-1527): poema in terzine rimasto incompiuto in cui, ispirandosi al “Asino d’oro” di Apuleio si immagina un gruppo 
di animali-umani che rappresentano i vari tipi di comportamento umano. Il punto di vista è quello di un animale e il tono è in 
conseguenza basso e comico, volto a mostrare la vera natura dell’uomo in contrasto con i valori umanistici propinati. 


Fino a quando Cosimo de’ Medici non prese nuovamente il potere e formò un forte stato centralizzato (siamo circa nel 1557), 
Firenze sentì più di altri le ripercussioni della crisi italiana. Fu quindi un luogo di osservazione privilegiato per lo storiografo 
Francesco Guicciardini, oltre che per Machiavelli. 


Francesco Guicciardini 


Vita: -nasce nel 1483 a Firenze da una famiglia ricca. Riceve in casa un’istruzione umanistica e legge i grandi storici 
dell’antichità. Studia giurisprudenza in vari città italiane ed esercita l'avvocatura 


-1508-1516: svolge incarichi importanti per Firenze: è ambasciatore in Spagna per 3 anni e svolge incarichi amministrativi a 
Firenze. 
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-1516-1527: lavora alla curia pontificia e, in nome dello stato della Chiesa, è governatore di vari stati italiani 


-1527-1530: dopo il sacco di Roma si ritira a vita privata in quanto a Firenze è ristabilita la Repubblica e lui aveva servito i 
Medici. 


-1530-1536: i Medici tornano al potere a Firenze e Guicciardini ricopre nuove mansioni per il papa e per i Medici. 
-1537: si ritira nella propria villa ad Arcetri perché non riceve più incarichi di prestigio. 
-muore nel 1540. 


Opere e poetica: le opere di Guicciardini, tutte di carattere politico, mostrano diversi tratti in comune con la trattatistica e la 
storiografia umanistica (retorica classica, pubblico vasto, selezione dei fatti orientata verso la politica, attenzione 
all’interpretazione dei fatti più che alla loro esposizione oggettiva) ma la rottura è sostanziale: rinuncia ad ogni intento celebrativo 
così come Machiavelli, sviluppa un stile non sistematico (aforismi), e la sua scrittura ha carattere saggistico come quella di 
Machiavelli. Inoltre per le opere storiche la documentazione storica è notevole. Solo la “Storia d’Italia” fu destinata alla 
pubblicazione mentre tutte le altre opere furono edite nel 1900, tranne i “Ricordi” nel 1576. 


-Storie Fiorentine dal 1378 al 1509 (1509): analisi attenta e ben documentata di circa 150 anni di Firenze, con attenzione 
particolare i personaggi di Lorenzo de’ Medici e Savonarola. Emerge la necessità di Guicciardini di interpretare i fatti. 


-Discorso di Logrogno (1512): dice che la tirannia e il regime democratico e popolare sono da evitare, ma dice che comunque si 
deve giudicare caso per caso quale sia la forma di governo migliore per un popolo. 


-Discorso di viaggio in Spagna (1513): resoconto del periodo in Spagna e considerazioni. 
-Relazioni di Spagna (1514): resoconto del periodo in Spagna e considerazioni. 
-Come assicurare lo stato a’ Medici (1515): scritto per accattivarsi il ben volere dei Medici. 


-Dialogo sul reggimento di Firenze (1521-1526): opera in due libri dove, analizzando il governo fiorentino e pensando che il 
potere non deve essere gestito da una sola persona (no tirannia no regime popolare dato che il popolo è considerato in malo modo) 
si mostra favorevole a un governo misto (repubblica aristocratica) 


-Consulatoria, Accusatoria, Defensoria (1527): tre orazioni scritte in propria difesa. 


-Considerazioni intorno ai Discorsi del Machiavelli sulla prima Deca di Tito Livio (1529): opera in due libri e incompiuta, è un 
insieme di considerazioni frammentarie su singole affermazioni nuclei tematici dell’opera di Machiavelli. Benchè simili 
(spregiudicatismo laico), Machiavelli e Guicciardini differiscono per il fatto che il primo stabilisce regole universali mentre il 
secondo, affidandosi solo all’esperienza, analizza caso per caso, Machiavelli tende alla sintesi e Guicciardini all’analisi del 
particolare e poi Guicciardini non crede che si possa imitare la storia romana (è meno utopico di Machiavelli). 


-Ricordi (1530): opera non pensata per la pubblicazione e scritta secondo uno stile frammentario tipico dei diari dei mercanti 
(doveva essere una sorta di dialogo con se stesso per Guicciardini), la redazione definitiva dei “Ricordi” del 1530 conta 221 
aforismi, non collegati tra loro, scritti a partire dal 1512. Il carattere scollegato e aperto dell’opera mostra sia la complessità del 
reale sia la mente dell’autore, aperta e problematica. Viene disgregata la forma tradizionale del trattato, manca una prospettiva 
utopica di ampio respiro come se, a differenze di Machiavelli, Guicciardini non si illudesse che i suoi scritti possano cambiare la 
situazione italiana: ciò che l’intellettuale può fare è analizzare il reale (si chiude in se steso e diventa scettico). Ricorre così 
nell’opera il concetto di “discrezione”, la capacità di discernere e analizzare, guidati dalla ragione, i casi “particulari” in cui si 
articola la realtà. Guicciardini non propone ricette universali né principi generali, ma si rimette all’osservazione empirica 
dell’esperienza e ai “particulari”. Il titolo non è dell’autore ed è stato scelto per la frequenza con cui la parola “ricordi” occorre. 


-Discorsi del modo di riformare lo stato dopo la caduta della Repubblica e di assicurarlo al duca Alessandro (1531): scritto per 
sostenere i Medici dopo che avevano preso il potere in modo che questi gli affidassero incarichi. 


-Commentari sulla luogotenenza (1535): si sofferma sul fallimento della Lega di Cognac (una marea di stati guidati dalla Chiesa 
contro Carlo V), di cui era stato promotore. 


-Storia d’Italia (1537-1540): l’opera parte dalla delusione personale dell’autore per il fallimento della Lega di Cognac e del sacco 
di Roma ed ha un taglio pessimistico. E’ divisa in 20 libri e non era stata ancora ultimata né pubblicata quando Guicciardini morì 
(è postuma ma è l’unico opera che Guicciardini scrisse per la pubblicazione); lo stesso titolo non è dell’autore. Gli anni presi in 
esame sono quelli che vanno dal 1492 al sacco di Roma ed i fatti sono esposti in ordine cronologico. La “Storia d’Italia” analizza 
le vicende italiane messe in correlazione con quelle europee: ne vengono cercate le cause e tutti gli aventi sono legati da una 
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catena che l’autore ricostruisce con spirito analitico, libero da obiettivi celebrativi (grande differenza con la storiografia 
precedente). Guicciardini concepisce la storia come storia dei grandi uomini politici e militari, che vengono anche analizzati in 
chiave psicologica, non per un fine letterario ma perché analizzando la psicologia dei personaggi può capire il perché degli eventi. 
Le cause della crisi italiana sono sia l’avversione della fortuna sia l’incapacità dei dirigenti, fortemente criticati. C’è grande 
attenzione alla raccolta dei dati e al confronto delle fonti, oltre alla vasta esperienza diretta accumulata sul campo. Lo stile si 
ispira a Cicerone ed è piuttosto ampio e ampolloso, fluido ma lento. 


Insieme a Machiavelli lo scrittore più rappresentativo del 1500 è Ludovico Ariosto: uomo dalla vita comune, il cui ritratto che ci 
mostra nelle proprie opere è quello di un uomo misurato e realistico, che ben comprende la posizione dell’intellettuale nel suo 
tempo e non si illude che abbia un ruolo privilegiato come Petrarca, né si sottomette al potere in modo adulatorio come i 
cortigiani del suo tempo (ha un rapporto conflittuale con il potere con cui però è costretto a relazionarsi). Comprende il nuovo 
ruolo dell’intellettuale e della letteratura e ci fa i conti a viso aperto. 


Ludovico Ariosto 


Vita: -nasce nel 1474 a Reggio Emilia dove il padre, un conte di origine francese, comanda un presidio militare per Ercole I. 
l’infanzia è segnata dai molti movimenti del padre. 


-1489-1494: compie studi giuridici per volontà del padre. Dal 1494 la famiglia si stabilisce a Ferrara. 

-1494: si dedica completamente agli studi umanistici e frequente l’ambiente culturale di Ferrare dove conosce Bembo. 
-1497: è accolto alla corte estense e riceve un regolare stipendio. 

-1500: il padre muore e Ludovico deve mantenere ben 10 fratelli poiché è il più grande 

-1501-1503: è capitano della rocca di Canossa 


-1503: torna a Ferrara ed è assunto dal cardinale Ippolito d’Este, figlio di Ercole I. Per benefici economici prende gli ordini 
minori. Inizia un lungo periodo di attività politico-amministrative che svolge per conto del cardinale Ippolito e che lo portano a 
viaggiare un po’ ovunque in Italia 


-1509: gli nasce il figlio Virginio che, nonostante sia frutto di una relazione illegittima e con una popolana, riconosce 
-1515: intraprende una storia d’amore con Alessandra Benucci, rimasta vedova: si sposeranno in segreto solo nel 1528. 
-1517: si rifiuta di seguire il cardinale Ippolito in Ungheria e avviene la rottura tra i due. 

-1518: entra a servizio di Alfonso d’Este, fratello di Ippolito, e compie ancora numerosi viaggi per ragioni politiche 
-1522-1525: per ragioni economiche accetta l’incarico di Commissario in Garfagnana, dove vive per 4 anni. 

-1525: rientra a Ferrare dove accompagna al lavoro letterario mansioni diplomatiche per conto degli Este. 

-1533: muore a Ferrara. 


Opere e poetica: per Ariosto la letteratura non è più la strada che indica valori e attribuisce significati, ma è piuttosto una potente 
arma di attacco e di autodifesa e può al massimo tentare di mettere in ordine la complessità del reale. La sua produzione è 
veramente ampia e spazia in molti generi, che analizzeremo singolarmente. Abbiamo: 


-Epistolario (tutta la vita): riporta situazione reali ritratte in modo diretto e non c’è alcuno scopo (intento autocelebrativo, 
rappresentazione idealizzata di sé come Petrarca) oltre quello di comunicare il messaggio della lettera. Servono per capire la 
personalità di Ariosto e per ricostruirne le vicende personali; ne abbiamo circa 200 di cui i 2/3 appartengono al periodo in 
Garfagnana. 


-Produzione lirica in latino (1494-1503): 67 liriche composte soprattutto nella prima giovinezza, rivelano l’imitazione tematica e 
stilistica dei classici, con la presenza principale del tema erotico. 


-Produzione lirica in volgare (*1500-1510): 87 liriche (soprattutto sonetti e madrigali ma anche metri più complessi) di difficile 
datazione, non furono raccolte in un canzoniere e vennero pubblicate postume. Il modello principale è Petrarca sia per il 
linguaggio (toscano illustre) sia per il contenuto e la forma codifica (tema erotico, forma sonetto) a cui però Ariosto aggiunge in 
modo originale anche la produzione di Boiardo, gli stilnovisti e la lirica prestilnovistica e i classici latini. 
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-Teatro (1508-1528): ci rimangono due commedie in prosa e in versi e tre commedie solamente in versi (una incompiuta); perdute 
sono invece le sue traduzioni di commedie latine. Ariosto cercò di innalzare il valore letterario delle rappresentazioni teatrali 
senza rinunciare al loro mordente e vivacità; per far questo si ispirò primi ai modelli latini a cui aggiunse elementi della 
novellistica tutto calato in un contesto storico-geografico attuale. Questo processo di attualizzazione si realizza anche sul piano 
linguistico, dove Ariosto inventa un linguaggio ricco di espressioni basse, gergali e dialettali che può competere con quello della 
commedia latina La produzione abbraccia una grande fetta della sua vita e abbiamo: 


0) Tragedia di Tisbe (1493): perduta, sappiamo che è la prima opera teatrale che scrisse. 


1) Cassaria (1508): rappresentata nel Palazzo Ducale di Ferrare per il camevale è una commedia in prosa che parla di due ragazzi 
che devono liberare le loro amate rapite da un ruffiano con un riscatto. Il modello è quello plautino, a cui Ariosto fa riferimento 
sia per la trama che per i personaggi. 


2) I Suppositi (1509): rappresentata nel Palazzo Ducale di Ferrare per il carevale è una commedia in prosa che parla di una serie 
rocambolesca di scambi di persona nella cornice di Ferrare. Anche qui il modello plautino è dominante. 


3) I Studenti (1518): incompiuta, in versi. 


4) Il Negromante (1520): scritta in endecasillabo sdrucciolo (simile al trimetro giambico che era il metro delle commedie latine) 
e rappresentata solo nel 1528 a Ferrara dopo ampie revisioni, parla dei tentativi compiuti da un giovane per conquistare l’amata; 
la vicenda è complessa e c’è un’altra storia d’amore e la figura importante di un imbroglione che si fine un mago. 


5) Lena (1528): commedia più famosa di Ariosto, in versi, è ambientata a Ferrara e parla di lena, un’anziana ruffiana che 
disprezza i valori positivi ed è attaccata al denaro. E’ sposata ed ha un amante, Fazio. Il giovane Flavio la paga affinchè lei possa 
fargli incontrare Lavinia, figlia di Fazio, di cui il giovane è innamorato. Durante l’incontro arriva Fazio, ignaro di tutto, e la 
situazione precipita. Alla fine però Flavio e Lavinia si sposano. 


-Orlando furioso: poema cavalleresco in ottave, Ariosto inizia a scriverlo nel 1505 e si configura come la “gionta” (continuazione) 
del “Orlando innamorato”; esca una prima edizione nel 1516 che con 40 canti, una seconda nel 1521 con qualche ritocco formale 
e quella definitiva, che noi leggiamo oggi, nel 1532 a cui si aggiungo 6 canti per un totale di 46 e in cui si vede un’accurata 
revisione linguistica condotta secondo i principi di Pietro Bembo. L’opera vuole celebrare Ippolito d’Este e è formata da una 
sintesi di poema cavalleresco, epico (guerra) e vicende romanzesche (amore) ed è per questo simile al poema di Boiardo; forte è 
l’influsso del “Eneide” soprattutto dal punto di vista del contenuto ed in generale di molti testi classici. Anche il titolo è un 
omaggio a Boiardo (e a Seneca che aveva scritto una tragedia “Hercules furens”) dove “furioso” sta per “pazzo per l’amore”. 
Peculiarità del “Orlando furioso” sarà quella di riprendere temi e vicende del “Innamorato” facendoli oggetto di riflessione. La 
vicenda è complessa, unisce le vicende di vari personaggi, le sospende e le riprende. Si notano però due grandi filoni, quello epico 
che tratta di guerra e quello romanzesco che parla d’amore. Il filone epico riparte da dove Boiardo si era interrotto: Parigi è 
assediata dei Saraceni ma Angelica, affidata ad un duca, fugge. Si mettono alla sua ricerca guerrieri sia cristiani che pagani tra cui 
Orlando e Rinaldo. Intanto a Parigi Rodomonte, re saraceno, sta facendo strage di nemici ma Rinaldo, giunto con i rinforzi 
dall’Inghilterra, mette il nemico in fuga; i saraceni si radunano ad Arles da cui partono via nave per tornare in patria, ma sono 
affrontati da una flotta cristiana che li sconfigge. Intanto Astolfo ha guidato i cristiani alla conquista del regno di Agramante, 
impegnato nell’assedio di Parigi e sopravvissuto alla sconfitta navale. Trovato rifugio a Lampedusa propone a Carlo di risolvere il 
conflitto facendo combattere i loro paladini (3 vs 3): vincono i cristiani nonostante la morte di Brandimarte. L’altro filone riguarda 
le vicende romanzesche (amore) che coinvolgono i cavalieri soprattutto Orlando e Ruggiero: la prima da’ il titolo al poema, la 
seconda permette di sviluppare il tema encomiastico. Orlando insegue Angelica in piena guerra; arriva ad Anversa dove aiuta 
Olimpi a raggiungere Bireno, ma questo la tradisce e la lega a uno scoglio nelle Ebridi aspettando che un’orca la divori, ma 
Orlando la raggiunge e la salva (anche Angelica ha da poco subito la stessa pena). Riparte e finisce vittima di un incantesimo nel 
castello di Atlante, ma si libera e riparte alla ricerca. Libera un’altra giovane da una grotta, Isabella, e la da’ in sposa al suo amato 
Zerbino, che aveva trovato poco prima mentre stava per venire ingiustamente ucciso. Arriva in un bosco dove apprende che 
Angelica ha sposato un saraceno, Medoro, ed impazzisce. Inizia a distruggere villaggi, vaga per i boschi, combatte con 
Rodomonte e giunge a nuoto in Africa dove è incontrato dai suoi compagni. Tra questi vi è Astolfo (anche lui compie avventure 
incredibili: è trasformato in mirto dalla maga Alcina, vola sull’ippogrifo fino all’Inferno e al Paradiso Terrestre) che ha recuperato 
il senno di Orlando sulla luna. Orlando rinsavisce ed è finalmente pronto a condurre i cristiani alla vittoria della guerra. In Ariosto 
Ruggiero è sempre tenuto prigioniero da Atlante che conosce il suo triste futuro ma Bradamante, sorella di Rinaldo, lo libera ma 
subito l’ippogrifo lo porta via e lo lascia sull’isola di Alcina, di cui si innamora (è un altro stratagemma di Atlante). Due maghe lo 
aiutano a liberarsi di questo amore fatato e, sempre grazie all’ippogrifo, compie il giro del Mondo. Durante il viaggio libera 
Angelica dalla minaccia dell’orca e se ne invaghisce, ma lui ovviamente gli sfugge. E” attirato nuovamente da un tranello di 
Atlante e Astolfo lo libera definitivamente. Anche Bradamante è nel castello del mago: Ruggiero gli promette di battezzarsi e di 
sposarla ma una zuffa con dei passanti li divide nuovamente. Ruggiero torna così sul campo di battaglia dalla parte dei saraceni e 
nel campo trova una ragazza, Marfisa, di cui Bradamante si ingelosisce. Sfida allora Ruggiero a duello ma la voce di Atlante gli 
interrompe: Marfisa e Ruggiero sono in realtà fratelli e sono cristiani. Ruggiero però resta fedele al proprio schieramento e 
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rimanda la conversione. Dopo la sconfitta nella battaglia navale fa naufragio su un’isola dove un eremita lo battezza. E’ qui 
incontrato da Rinaldo e Orlando che gli dicono che Bradamante è stata promessa in sposa al figlio dell’imperatore bizantino. 
Bradamante però non vuole sposarsi e dice che sposerà soltanto chi la sconfiggerà in duello sperando nell’arrivo salvifico di 
Ruggiero che però è stato fatto prigioniero dall’imperatore Leone che ha promesso di liberarlo solo a patto che combatta un 
duello (proprio contro Bradamante, ma Ruggiero non lo sa). I due si ritrovano davanti in battaglia, si riconoscono e Ruggiero 
racconta la storia a Leone che, impietosito, li lascia sposare. Dalla loro unione si origina la dinastia estense, il cui avvento è 
spesso profetizzato nel poema. Il giorno delle nozze Rodomonte accusa Ruggiero di aver tradito i saraceni, Ruggiero lo uccide in 


duello e l’opera finisce. Analizziamo alcuni temi, anche se senza una lettura completa non è facile: 


1) figura della donna: come in Boiardo la donna e l’amore sono i motori dell’azione; la donna è guerriera e mobile, artefice del 
proprio destino. Bradamante ad esempio non è l’oggetto della quete ma il soggetto. 


2) l’interesse personale (amore, ricerca di beni) è sempre anteposto a quello della guerra santa rispecchiando il tipico 
individualismo del mondo cortigiano; mostra anche come il modello romanzesco sia il più impersonato dai personaggi di Ariosto 
rispetto a quello epico e cavalleresco 


3) imitazione del “Eneide” di Virgilio dappertutto: proemio, trasformazione di Astolfo in mirto (Polidoro in Eneide III, ma anche 
la più antica Circe dell’Odissea e il moderno Pier della Vigne di Dante), episodio dei saraceni Cloridano e Medoro che 
rappresentano al meglio i valori cortesi di fedeltà verso il proprio signore (Eurialo e Niso di Eneide IX), scontro finale tra 
Ruggiero e Rodomonte (Enea e Turno) ecc.. 


4) tema dell’illusione e della magia esemplificato con la figura ricorrente del mago Atlante e degli esseri mitologici 


5) uso di sottile ironia (certe cose sono portate all’eccesso come il momento della pazzia di Orlando) mostra il distacco di Ariosto 
da quanto narra, dalle passioni e dai tumulti mondani (lo fa anche nelle satire in modo diretto) 


6) critica alle corti che si esprime soprattutto nel momento in cui Astolfo sulla luna trova il senno che gli uomini hanno smarrito 
perdendolo in inutili occupazioni 


7) finale più vicino all’epica classica con la messa in rilievo del personaggio di Ruggiero che mette così in primo piano anche lo 
scopo encomiastico dell’opera: c’è anche da dire che il comportamento valoroso di Ruggiero sia un modello da imitare e dunque 
nella sua parte finale il poema ha anche valore didascalico. 


Aggiungiamo che il poema è attraversato dal filone d’armi, cioè quello epico-carolingio (notiamo anche che quando scrive la 
minaccia dei musulmani è sempre attuale), quello dei cantari e forte l’influenza del “Morgante” di Pulci per l’ironia e ovviamente 
di Boiardo (che differisce da Ariosto in quanto non ha fini parodici o critici e vuole riempire il poema cavalleresco di valori 
cortigiani). Il filone degli amore deriva invece dalla tradizione bretone, da cui è ripreso soprattutto il motivo della quete e dello 
sviluppo della storia individuale di un cavaliere. Si è parlato anche di epicità del “Orlando furioso” per la vicinanza al modello 
virgiliano, per la necessità di affermare l’individualità e la forza dello stato estense (l’epica risponde sempre a tale richiesta, sia 
per quella greca che per quella latina), per il pubblico selezionato a cui l’opera si rivolge; tuttavia l’epica celebra valori collettivi 
e popolari mentre l “Orlando furioso” propone e celebra un’etica individualistica: questo è il maggior limite dell’epicità del 
poema e la ragione per cui il poema ha un impianto principalmente romanzesco. Sono aspetti tipici del romanzo la dinamicità 
della narrazione, l’analisi introspettiva dei personaggi, la messa in discussione dei valori di una società anziché la sua 
celebrazione come nell’epica (Astolfo sulla luna vede il senno perduto di praticamente tutti gli elementi che si potevano trovare 
nella società cortigiani), l’equivalenza tra storia del cavaliere (che è spesso animata da conflitti più interiori che esterni) ed 
esperienza umana, che prova le stesse turbe interiori (novità assoluta), la commistione tra più generi diversi. Ultima parola infine 
per l’ironia, usata sia per esprime concetti, sia per mostrare il distacco dell’autore sia per conciliare la libertà del cortigiano con il 
suo “naturale” rapporto di subordinazione alla corte. Infine si dica che il poema cavalleresco si era affermato tra fine 1400 e inizio 
1500 come genere di vasto consumo, destinato a tutti i tipi di pubblico e non molto codificato. Con l “Orlando furioso” il genere 
entra definitivamente a far parte della letteratura alta, arrivando quasi a superare la tragedie e diventa un genere molto codificato. 


-Satire (1517-1525): genere non molto diffuso, si caratterizza per la compresenza della lirica e di un forte sviluppo narrativo del 
componimento; Ariosto scrisse 7 satire di lunghezza variabile (da 181 versi a 328) e che hanno origine da eventi biografici e 
rispondono per lo più al bisogno di difendersi o affermare il proprio punto di vista. Sono rivolte a personaggi reali, escludono ogni 
intento idealizzante e hanno una struttura dialogica. La forma metrica è quella della terzina dantesca di cui Ariosto accoglie la 
possibilità di spaziare nel linguaggio che risulta diretto, confidenziale, autentico, nonché abbondante di momenti stilisticamente 
non curati che tuttavia ben si addicono allo scopo delle satire. Ecco adesso i temi delle satire: 


1) Satira I: indirizzata al fratello e a un amico, spiega perché non ha seguito il cardinale Ippolito in Ungheria. Da ragioni 
semplicemente di salute passa a rivendicare la propria libertà e dignità. 
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2) Satira II: scritta è un altro fratello a cui chiede di procurargli un alloggio dignitoso a Roma. Critica poi la corruzione del papa e 
del mondo ecclesiastico. 


3) Satira III: scritta a un cugino a cui, dopo essere entrato a servizio di Alfonso d’Este, espone il suo ideale di vita semplice. 
4) Satira IV: scritta in Garfagnana per un cugino, parla dalla sua vita lì e della nostalgia di Ferrara e di Alessandra Benucci. 
5) Satira V: rivolta al cugino della satia IV che si sposava, gli parla della vita matrimoniale e dei suoi rischi. 

6) Satira VI: rivolta a Pietro Bembo a cui chiede consiglio per un precettore da dare al figlio Virginio. 


7) Satira VII: scritta in Garfagnana e rivolta alla cancelleria di Alfonso d’Este, rifiuta un incarico a Roma ed espone nuovamente il 
suo ideale di vita umile lontana dalla mondanità. 


Nella prima metà del 1500 accanto alla codificazione classicista espressa da Bembo, si sviluppano forme di scrittura parallele che 
privilegiano il grottesco, il comico, il caricaturale e l’espressionistico. Nascono il linguaggio maccheronico e quello fidenziano, 
mentre l’autore italiano più rappresentativo di questa ondata antiumanistica è il monaco benedettino Teofilo Folengo (1491-1552) 
autore di testi parodici dei poemi cavallereschi e di versi in lingua maccheronica. L'effetto comico e trasgressivo dei suoi testi non 
stava tanto nel contenuto quanto nell’originale commistione tra latino e volgare. Il 1500 è anche il secolo della diffusione della 
novellistica che prende come modello formale e linguistico quella di Boccaccio, si rivolge ad un pubblico ampio, si afferma dato 
l’interesse del pubblico per i temi della beffa, dei motti e delle avventure. Gli autori fiorentini di questo periodo sviluppano una 
novellistica municipale (cioè ispirata a fatti di cronaca) mentre quelli del nord una novellistica cortigiana che si ispira a vicende 
storiche o a problematiche morali. Anche a livello linguistico gli autori del nord sono più fedeli all’impostazione di Bembo di 
imitazione del volgare trecentesco di Boccaccio mentre i fiorentini sono più liberi. Per quanto riguarda la poesia, fino al 1530 
Petrarca era stato affiancato da altri autori come modello mentre dopo il 1530 (anno della pubblicazione di alcune opere di 
Bembo) Petrarca diviene l’unico modello e anzi la sua poesia diviene un codice di comunicazione sociale, basato sul rispetto di 
topoi e stilemi: la poesia di Petrarca supera insomma la sfera del letterario per influenzare quella del sociale. La cultura letteraria 
della società cortigiana diventa omogenea. Il petrarchismo finisce per essere una convenzione letteraria svuotata del senso della 
prima produzione di Petrarca e fatta solo di formule fisse e stereotipate. C'è però da dire che solo attraverso l’affermazione di un 
modello così forte si creò una lingua letteraria unica su piano nazionale. Parallelamente al petrarchismo si sviluppa un 
antipetrarchismo (è successo sia per il trattato che per il poema cavalleresco quello di sviluppare degli antimodelli) che l'epicentro 
in Toscana dove era forte l’influenza della tradizione comico-realistica. L’antipetrarchismo si configura come un ribaltamento dei 
valori e dei topoi del petrarchismo e con l’adozione di un metro diverso (capitolo in terza rima vs sonetto). C’è infine da dire che 
il petrarchismo ebbe diffusione e forza in tutta Europa, influenzando la lirica amorosa di tutti i Paesi con le stesse modalità dette 
sopra. Il 1500 è anche, come abbiamo visto, il secolo della nascita del teatro moderno, a cui viene riconosciuto uno spazio proprio 
all’interno delle corti e che non si rivolge più a un pubblico popolare ma a quello selezionato delle corti. Le rappresentazione 
teatrali, soprattutto la commedia, divengono immancabili presenze durante le celebrazioni e servono ad aumentare il prestigio 
delle corti. L’affermazione del teatro si deve poi alla riscoperta delle opere di Plauto e Terenzio nonché al “De architectura” di 
Vitruvio. All’inizio del 1500 il teatro non è codificato, mentre in una seconda fase lo diviene sempre di più: il linguaggio si 
modella su quello della novellistica, simile al parlato e frizzante, le trame si fanno topiche sia per la commedia sia per la tragedia, 
la scenografia si specializza a seconda dell’opera rappresentata e le opere sono sempre divise in prologo + 5 atti. Tra i fondatori 
ci sono Ariosto, Machiavelli e l’aretino Bibbiena (1470-1520) autore de “La Calandria” opere costruita su due gemelli alla ricerca 
l’uno dell’altro. Voci fuori dal coro per quanto riguarda il teatro sono il veneto Ruzzante, autore di un teatro rivolto al popolo, 
scritto in dialetto veneto e ricco di critica verso i ceti superiori e il petrarchismo. Sempre a Venezia verso la metà del 1500 si 
affermano forme più chiuse e stereotipate di teatro, che segnano il passaggio alla commedia dell’arte, costruita su canovacci fissi 
e senza battute rigide, cosicchè gli attori dovevano improvvisare (a questo passaggio contribuisce anche 1’ Aretino). La commedia 
dell’arte sarà dominante in tutta Italia fino alla riforma di Goldoni. Per quanto riguarda la tragedia ebbe in questa fase meno 
fortuna e venne trattata più dal punto di vista teorico che rappresentata a teatro. 


Il Rinascimento entra definitivamente in crisi negli anni del Concilio di Trento (1545-1563) e della Controriforma. Si afferma in 
campo artistico il Manierismo che è il diretto predecessore del Barocco, la cui affermazione è nel 1600. In campo letterario si 
parla di “letteratura tardo-rinascimentale” etichetta con cui si indicano gli scrittori che agiscono dopo la metà del secolo e 
risentono dei turbamenti politici, culturali e religiosi del tempo comunicando un senso di incertezza e sbandamento. A livello 
politico la seconda metà del 1500 è un periodo di relativa pace: Spagna (nonostante le tensioni nei Paesi Bassi e la loro 
progressiva indipendenza sotto Filippo II) e Inghilterra si affermano a scapito della Francia mentre con la Battaglia di Lepanto 
(1571) il potere turco nel Mediterraneo diminuisce esponenzialmente. In Italia dominano gli spagnoli che hanno il controllo più o 
meno diretto di quasi tutta la penisola, dove si rafforza la storica frammentazione e divisione tra tante e piccole aree, tutte 
fortemente individualistiche. A livello religioso il Concilio di Trento genera una riforma all’interno della Chiesa Cattolica che si fa 
più dogmatica, riorganizza il clero, rafforza il Tribunale dell’Inquisizione. Questo clima rafforza l’intolleranza e il fanatismo 
religioso e porta a frequenti e violenti massacri soprattutto nei confronti dei protestanti, degli ebrei e dei musulmani. La caccia 
alla streghe, che portò al rogo decine di migliaia di persone, è solo l’apice di questa situazione. La repressione religiosa si espresse 
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anche nelle censura dei libri e nella pubblicazione di opere purgate, nel perseguitare gli intellettuali e nel rafforzare il controllo 
dell’educazione dei ceti dirigenti tramite l’istituzione della scuola dei gesuiti, ordine di recente nascita (1534) e che rappresentava 
la “milizia” del papa. Le scuole dei gesuiti erano collegi di formazione preuniversitaria ed erano rivolti solo alle classi dirigenti: 
avevano come obiettivo ultimo quello di poter controllare e influenzare le menti dei giovani per poi poter controllare tutto il 
popolo. Per l’intellettuale questo è un momento di crisi: il mecenatismo culturale sta estinguendosi e se vuole mantenere un po’ di 
autonomia non può più puntare alla carriera ecclesiastica, dove il controllo della letteratura è rigidissimo. L’intellettuale deve 
sapersi adattare, essere prudente per non incorrere nella censura; la censura colpisce anche l’editoria che entra in crisi per le molte 
limitazioni adottate. Il numero degli intellettuali comincia a decrescere verso la fine del 1500 e gli intellettuali provengono 
soprattutto dalla nobiltà cosicché possono comporre operare avendo già alle spalle di che vivere. Il baricentro della cultura si 
sposta verso Roma e Napoli che divengono le più importanti e attive corti d’Italia; si sviluppano le accademie che hanno però 
struttura municipalistica e non sono collegate tra loro (molto lontane dai cenacoli umanisti): nascono l’ Accademia della Crusca a 
Firenze e l’ Accademia dei Lincei a Roma. Questo è anche il periodo che porta alla rivoluzione scientifica di Galilei: troviamo così 
Giordano Bruno e Copernico, rappresentanti del pensiero ermetico e di una visione del mondo non fondata sulla religione così 
come la Chiesa voleva. Il pensiero di Copernico e la scoperta dell’antichissima cultura cinese, risalente a molto prima del tempo 
“storico” della Bibbia, segnano l’immaginario dell’uomo che benché si renda conto della falsità o almeno della problematica 
racchiusa nelle proprie convinzioni, si chiude al nuovo ed esclude chi afferma un pensiero diverso. Questo atteggiamento, 
favoreggiato dalla Chiesa che propendeva per un ritorno all’ordine dopo la Riforma, porta al dogmatismo e all’accettazione 
acritica di certe cose nonostante l’esperienza dica il contrario. Questa contraddizione intrinseca alla società tardo-rinascimentale 
sarà l’oggetto di analisi e descrizione dei grandi scrittori e poeti del tempo. A livello di generi letterari in questo periodo notiamo 
la stagnazione della lirica, rimasta ancorata al modello petrarchesco, e della novellistica. In campo lirico è Tasso che proporrà un 
nuovo modello di poesia lirica, introducendo nuovi temi e modalità descrittive a proposito della donna e preferendo anche un 
metro diverso, cioè la canzonetta o il madrigale ereditati rispettivamente da Guarini (1538-1612) e Chiabrera (1552-1638). Poeta 
che invece resta del tutto estraneo agli influssi petrarchisti e a quelli manieristi e Tommaso Campanella (1568-1639) le cui 
poesia, scritte prevalentemente in carcere, costituiscono una riflessione sulla poesia, sul suo ruolo (insegnare e non stupire o 
dilettare) e sulle sue possibilità (strumento di conoscenza perché il linguaggio poetico penetra la realtà). I generi che hanno un 
sviluppo e un’evoluzione sono il teatro e il poema eroico, ossia quelli che ancora venivano rappresentati a corte. Nel teatro 
domina la sperimentazione e si affermano la commedia dell’arte, il melodramma (grande spazio alla musica) e il genere misto, la 
tragicommedia. Per il poema epico Tasso lo porta al suo livello più alto. Per quanto riguarda la lingua il volgare domina ormai sul 
latino come lingua scritta (solo la Chiesa lo conserva, in parte per paura di un lettura “troppo diretta” della Bibbia come Lutero); 
è un volgare che ha come base il fiorentino trecentesco (Bembo) e che creò dunque uno scollamento tra volgare scritto e volgare 
parlato. In questi anni l’influenza artistica-culturale italiana è sempre forte all’estero. 


Torquato Tasso 


Vita: - nasce nel 1544 a Sorrento; il padre, Bernardo, è un nobile di origine bergamasca che si sposta continuamente per le sue 
mansioni di cortigiano del principe di Salerno. Tasso, con la madre e la sorella, si sposta a Salerno e a Napoli (1551-1554) dove 
Tasso frequenta la scuola dei gesuiti. 


- 1554: si ricongiunge finalmente al padre che incontra a Roma ma si separa per sempre dalla madre, che morirà due anni dopo. 
Intanto vengono confiscati i beni alla famiglia mentre la sorella è sempre in Campania dai nonni materni che non vogliono darla 
al padre. 


- 1555-1560: periodo di spostamenti prima a Bergamo dai parenti, poi a Urbino dove riceve insegnamento umanistico e poi a 
Venezia sempre per seguire il padre. 


- 1560-1565: studia diritto, filosofia e eloquenza all’Università di Padova, poi a Bologna da cui viene espulso e poi di nuovo a 
Padova. Risalgono a questo periodo i primi amori e le amicizie influenti con noti letterati. 


- 1565-1572: svolta: entra a servizio del cardiale Luigi d’Este e si trasferisce a Ferrare dove è stimolato dal clima di corte e dove 
è intellettualmente apprezzato. Segue in Francia il cardinale per due anni (1570-1571) prima di congedarsi. 


- 1572-1576: entra servizio del duca Alfonso II d’Este da cui è ben stipendiato e può dedicarsi all’attività letteraria. Legge al duca 
e alla sorella Lucrezia il poema sulla prima crociata e nel 1576 riceve il prestigioso titolo di storiografo di corte. 


- 1577-1579: emergono i segni della sua instabilità mentale: è ossessionato dalla propria opera (la “Gerusalemme liberata”) e la fa 
leggere a letterati, filosofi, teologi e persino all’Inquisizione (davanti alla quale si era autocondannato nel 1576): tutti la assolvono 
ma lui non ne è soddisfatto e corregge e rivede l’opera. Si fanno anche tesi i rapporti con Ferrara sia per l’eccesiva 
preoccupazione religiosa di Tasso sia perché tenta di passare a servizio dei Medici. Si allontana da Ferrare per un periodo e 
quando vi torna offende pubblicamente la corte e il duca Alfonso che lo fa internare come pazzo. 
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-1579-1586: reclusione nell’Ospedale di Sant’ Anna dove Tasso scrive numerose lettere ed opere, oltre a correggere 
spasmodicamente quelle già redatte. La sua fama come poeta cresce e Alfonso è “costretto” a liberarlo. La fama gli deriva dalla 
pubblicazione clandestina (non aveva dato il consenso) del suo poema: ciò gli crea numerose crisi. 


- 1586-1595: compie continui viaggi anche se risiede soprattutto a Roma e a Napoli dove si dedica alla stesura di opere di 
argomento devoto. Muore nel 1595 a Roma. 


Opere e poetica: autore eclettico e ancora aderente alla figura del poeta-cortigiano, Tasso ha sentito in tutte le sue opere l’influsso 
della Controriforma, che si manifesta in una tensione interna alle opere e in un senso di colpa ogni qual volta la libertà di pensiero 
del poeta prendeva il sopravvento sulle rigide norme religiose. Vediamo la sua produzione in dettaglio: 


-Rime (tutta la vita): pubblicate in modo disordinato e attraverso autocensure, gli studiosi hanno dovuto ricercare le poesie di 
Tasso anche al di fuori di quelle effettivamente selezionate e pubblicate da lui. Ci sono soprattutto liriche d’amore, di devozione 
di occasione. Lo stile cerca una sintesi tra il sublime e il comune e fa della musicalità e della cantabilità il proprio punto di forza 
(per questo ricorre a figure retoriche come l’enjambement e figure di ripetizione). A differenza di Petrarca e dei petrarchisti, presi 
comunque a modello e imitati, Tasso non sceglie un unico tema per i suoi componimenti, rinnova il lessico della lirica (contro 
Bembo) e fa ampio uso del madrigale accanto al sonetto e alla canzone. 


-Epistolario (tutta la vita): circa 2000 lettere (Tasso ne scrisse molte di più ma la maggior parte sono andate perse) pubblicate in 
modo non omogeneo e alcune senza l’autorizzazione di Tasso. E’ un insieme di lettere caotiche, che non vuole disegnare 
un’immagine idealizzata del poeta ma che ha uno scopo pratico; le lettere sono strumento di comunicazione e intervento 
(soprattutto le lettere scritte a Sant’ Anna). Emerge un’immagine di eroismo nella sventura e di grandezza nella miseria di Tasso, 
che riversa nelle lettere il bisogno di confessarsi e di aprirsi agli altri per analizzare se stesso. La prosa è una delle più alte del 
1500 ed è il segno di una ricercatezza e di un’elaborazione che permettono di classificare l’epistolario di Tasso come un’opera 
letteraria e non come un “semplice” sfogo. 


-Gierusalemme (1559): poema sulla prima crociata, è un abbozzo del suo capolavoro e ci restano 116 stanze del canto I. 
-Rinaldo (1562): poema cavalleresco di 12 canti in ottave che racconta la giovinezza del paladino. 


-Discorsi intorno all’arte poetica (*1565): esposizione della sua idea sul poema eroico che deve essere basato su un evento storico 
da poter poi rielaborare: l’opera deve unire al “verosimile” il “meraviglioso”, lo stile deve variare a seconda della materia dal 
sublime al mediocre, l'argomento può essere vario. 


-Gerusalemme liberata (1565-1575): poema eroico (=epico) in ottave che si mostra lacerato tra la necessità di sottostare ad un 
potere ideologico e tra la volontà di affermare proprie idee, il poema di Tasso è l’effetto più appariscente della Controriforma e 
della situazione che generò nella psiche delle persone. Già il tema della Prima Crociata (1096-1099) è perfettamente 
corrispondente al clima di fanatismo religioso della Controriforma, a cui si aggiunge il pericolo turco nel mediterraneo fino a 
Lepanto. Dopo i primi abbozzi rappresentati da “Gierusalemme” e “Rinaldo” Tasso iniziò a scrivere l’opera nel 1565 e la concluse 
nel giro di 10 anni. Inizialmente l’opera aveva il titolo “Goffredo”, dal nome del condottiero cristiano protagonista, e venne letta 
a Alfonso II d’Este, dedicatario del poema, e alla sorella Lucrezia. L’opera però non venne pubblicata in quanto Tasso volle farla 
rivedere da 8 censori, le cui critiche, anche le più minute (di natura morale, cioè rivolte a scene pseudo-erotiche, e alla mancanza 
del rispetto dell’unità aristotelica), portarono Tasso a rivedere l’opera infinte volte. Quando Tasso venne internato nel 1579 
circolavano già alcune edizioni, tutte diverse l’una dall’altra. Nel 1581 uscì la prima edizione integrale, senza il consenso di 
Tasso, con il titolo “Gerusalemme liberata”, che è oggi ritenuta la più valida e la più filologicamente attendibile. Quando Tasso 
uscì da Sant’ Anna revisionò ancora l’opera e fu lui stesso a farla stampare, con il titolo “Gerusalemme conquistata” nel 1593. 
Nonostante la “Gerusalemme conquistata” sia l’unica edizione approvata dall’autore, la diffusione e il successo della 
“Gerusalemme liberata” fu più forte della volontà dell’autore, costituendo un caso rarissimo nella storia della letteratura. L’opera 
è divisa in 20 canti di circa 100 ottave ciascuno ed ha una trama semplice: l’assedio di Gerusalemme va avanti da 6 anni (nella 
realtà storica 3 anni) ma la città non è ancora caduta: l’arcangelo Gabriele appare allora a Goffredo di Buglione dicendogli di 
diventare capo dell’esercito crociato. Dopo il racconto dell’assedio della Città Santa e di varie vicende il poema descrive un 
concilio di dei infernali, presieduto da Plutone, che decide di aiutare con vari interventi i musulmani. Tra queste inferenze divine 
è importante l’inganno ordito dalla maga Armida che porta all’allontanamento dal campo di battaglia Rinaldo, personaggio 
fondamentale per il motivo encomiastico del poema poiché fondatore della casa degli Este. Molti altri personaggi subiscono 
allontanamenti e vicende simili, tutte dovuto allo scontro interiore tra necessità e senso del dovere e passioni e turbamenti 
psicologici. Alla fine Rinaldo torna a combattere nell'assedio e, dopo aver superato l’incanto della selva di Saron (i cristiani non 
riuscivano infatti a penetrarvi per prendere il legno per costruire le macchine da guerra) e dopo una serie di scontri tra i guerrieri 
pagani e quelli cristiani la vicenda si conclude con la vittoria cristiana e la liberazione di Gerusalemme. Gli eroi del poema sono 
eroi complessi, dominati da un’interiorità inquieta sempre minacciata dalla tentazione infernale che spesso li disvia: solo a fatica 
il senso del dovere vince sullo slancio delle passioni. La molla dell’azione non è più l’amore ma l’interiorità dei personaggi, che 
modificano e formano lo svolgimento dell’azione. Gli eroi principali sono Rinaldo, figura legata alla tradizione cavalleresca e 
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cortese che ha come limite il desiderio fuorviante di gloria e onore ma ha un ruolo decisivo sia nella conquista della città sia 
perché è l’ideala fondatore degli Este; Goffredo, ideale esempio di moralità cristiana che a costo di grande fatica e scarifico 
allontana ogni pulsione terrena e passionale da sé; Tancredi, personaggi più sensibile alla problematicità detta sopra, antepone 
sempre la ricerca dell’amata Clorinda, guerriera pagana, alle sorti della guerra per poi finire con l’uccidere Clorinda in uno 
scontro e passare il resto dell’assedio con i sensi di colpa. I guerrieri pagani sono rappresentati secondo la tradizione cavalleresca 
e sono portatori di un eroismo primitivo, esenti da conflitti interiori ma risoluti e decisi fino alla morte. Le donne pagane sono 
invece rappresentate con la problematicità che caratterizza i guerrieri cristiani: Armida incanta e disvia Rinaldo, pur amandolo, 
per essere fedele alla propria parte e solo alla fine si converte; Clorinda è una valorosa guerriera, ama Tancredi pur combattendolo 
e quando ne rimane uccisa si converte al cristianesimo memore delle sue origini cristiane. I temi sviluppati dal poema sono molti 
e si possono esemplificare in alcuni punti: 


1) la coscienza dei personaggi è messa al centro e i suoi conflitti e contraddizioni non si risolvono sempre in una prospettiva 
edificante di stampo religioso (questo aspetto dunque ci fa capire che Tasso non celebra in modo acritico la Controriforma); 
l’eroismo dei personaggi sta nella lotta interiore, contro le proprie zone d’ombra e non nella guerra ai pagani: in questa 
prospettiva di scontro interiore assumono caratura tragica 


2) equivalenza tra zona d’ombra interiore e zona d’ombra dell’esterno: cioè i turbamenti dei personaggi sono anche turbamenti del 
mondo 


3) ruolo della magia di mettere in comunicazione l’oscuro interiore con quello esteriore (questo gli causò la critica dei revisori) 


4) religiosità come unica via di salvezza (è per questo che i pagani o sono sconfitti o si convertono); anche la religiosità è tuttavia 
sentita in modo problematico e si articola in una serie di scontri e decisioni sofferte 


5) tema dell’amore che può essere sia occasione di unione spirituale sia mezzo di corruzione usato dalle forze maligne per agire 
sulla zona d’ombra 


6) assurdità della guerra e della violenza (novità assoluta) che non è rappresentata in modo sublimato ma è rappresentata in tutta 
la sofferenza e dolore che comporta. Non è che Tasso critichi l’istituzione della guerra (è anzi la base della soluzione eroica dei 
conflitti interiore ed esteriori) ma soltanto la rappresenta in ciò che realmente è, senza alcuna idealizzazione. L’elemento della 
guerra, necessaria ma dolorosa, ci mostra la radicalità del pensiero di Tasso, fatto da due soli colori: è però soltanto la guerra che 
dissipa la zona d’ombra e fa assumere ai personaggi una caratura eroica, che non prevede sfumature (completamente buono, 
completamente malvagio ecc..). 


La “Gerusalemme liberata” fa propri i presupposti teorici di “verosimiglianza” e “meraviglioso”: la prospettiva storica del 
racconto è essenziale affinché questa possa comunicare un messaggio morale-religioso, mentre la parte inventiva della narrazione 
serve ad attirare il pubblico, senza mai allontanarsi dalla prospettiva religiosa. Rispetto al precedente poema cavalleresco 
sviluppato a Ferrara, quello di Tasso ha un’impronta più marcatamente storica e cristiana, risultato della sintesi tra spirito della 
Controriforma e tradizione letteraria. I modelli principali di Tasso sono 1 “Iliade” per il tema della città assediata, l “Eneide” per il 
tema erotico rappresentato in senso tragico, Petrarca per la lotta interiore tra morale e desiderio. La “Gerusalemme liberata” non 
è facilmente classificabile all’interno di un genere poiché è un’opera pluristilistica, la cui compresenza di stili è un altro effetto 
della lacerazione che coinvolge tutti i personaggi e Tasso stesso. I due registri fondamentali sono quello epico e quello lirico 
mentre il linguaggio è complesso e ha una struttura classicheggiante soprattutto nella disposizione delle parole all’interno delle 
frasi. Per ultimo sappiamo come Tasso avesse approvato solo la “Gerusalemme conquistata”, edita nel 1593, mentre avesse 
screditato la versione precedente. I due poemi vanno considerati poemi diversi: la conquistata conta 24 libri e molte ottave in più, 
sopprime alcune vicende dalla liberata e aggiunge cose del tutto nuove. Emerge come la conquistata non metta in evidenza i 
tormenti psicologici dei personaggi e torni alla tradizionale rappresentazione di cristiani=buoni, pagani=cattivi radicalizzando 
aspetti positivi e negativi dei due schieramenti e come l’elemento del meraviglioso sia quasi del tutto cancellato in favore della 
storicità della narrazione. E’ ovvio dedurre come la conquistata sia frutto dell’adesione totale e autoimposta ai valori del 
cristianesimo: non è un caso che quando Tasso la redige si trovi a servizio del papa dopo gli anni di reclusione a Sant’ Anna. 


-Aminta (1573): dramma pastorale, cioè azione teatrale ambientata nel mondo dei pastori, in endecasillabi e settenari diviso in 5 
atti + 1 prologo + coro finale sul modello della tragedia greca teorizzata da Aristotele. Fu rappresentata di fronte alla corte e al 
duca Alfonso e ricevette grande apprezzamento. Il timido e inesperto pastore Aminta ama la ninfa Silvia che è però ritrosa e 
schiva; Tirsi e Dafne, due personaggi maturi, lo aiutano a conquistarla. Aminta si reca al lago dove Silvia era solito fare il bagno 
nuda e la trova legata ad un albero da un satiro che sta per violentarla; la libera ma questa fugge. Ci sono vari malintesi (Aminta 
viene falsamente a sapere che Silvia si è uccisa) e alla fine Silvia crede che Aminta si sia suicidato (effettivamente si era gettato 
da una rupe ma si era salvato) ma, quando lo ritrova vivo, si concede senza più riserve. L’opera fa riferimento a moltissimi 
modelli sia greci che moderni e, benché non possa essere a pieno titolo considerata un tragedia dato il lieto fine, mostra comunque 
il tipo sentimento di Tasso di turbamento e contraddizione (alla fine l’amore si realizza solo quando i due hanno ritenuto l’altro 
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morto). Tutta l’opera è percorsa da una riflessione/critica alla società cortese di Tasso, alle sue norme e alle sue etichette che 
l’autore può trattare più liberamente se inserite in un contesto pastorale. 


-Re Torrismondo (1573-1586): tragedia scritta quasi completamente prima della detenzione a Sant’ Anna e completata dopo il suo 
rilascio (cambia il titolo che doveva essere “Galealto re di Norvegia” e l’ambientazione), fu dedicata al suo protettore Vincenzo 
Gonzaga e messa in scena solo nel 1618 (ricorda le tragedie erano scritte ma non messe in scena perché il pubblico cortese non 
era interessato più di tanto). Il re scandivano Torrismondo ama ed è riamato dalla principessa norvegese Alvida, che è però stata 
da lui promessa in sposa all'amico Germondo re di Svezia. Nasce così un conflitto tra amore e amicizia; vince l’amore e così 
Torrismondo e Alvida possono stare insieme, fin quando scoprono che sono in realtà fratelli. Non accettando l’incesto compiuto 
Alvida si suicida e così fa Torrismondo dopo aver visto l’amata morta. L’opera ha scarse qualità teatrali, si ispira al “Edipo re” di 
Sofocle a cui si unisce il gusto dell’orroroso rilanciato da Giraldi Cinzio, teorico della tragedia (quello che ha scritto l’Otello 
italiano via). Mostra l’incupimento delle ultime opere di Tasso. 


-Dialoghi (1578-1595): 26 dialoghi scritti soprattutto durante il periodo a Sant’ Anna; sono di vario argomento: letterario, morale, 
filosofico, autobiografico e quotidiano. Il genere del dialogo aveva avuto grande diffusione in tutto il Rinascimento e Tasso lo usa 
soprattutto per autodifendersi e legittimare la propria persona (era in manicomio e doveva dimostrare il suo valore e la sua sanità) 
attraverso una notevole erudizione. A differenza dell’epistolario l'elaborazione letteraria dei “Dialoghi” è maggiore. 

-Apologia della Gerusalemme liberata (1585): opera apologetica con cui Tasso entra nella discussione sorta intorno al suo poema 
e alle sue diverse edizioni. 


-Re Torrismondo (1573-1586): tragedia scritta quasi completamente prima della detenzione a Sant’ Anna e completata dopo il suo 
rilascio (cambia il titolo che doveva essere “Galealto re di Norvegia” e l’ambientazione), fu dedicata al suo protettore Vincenzo 
Gonzaga e messa in scena solo nel 1618 (ricorda le tragedie erano scritte ma non messe in scena perché il pubblico cortese non 
era interessato più di tanto). Il re scandivano Torrismondo ama ed è riamato dalla principessa norvegese Alvida, che è però stata 
da lui promessa in sposa all'amico Germondo re di Svezia. Nasce così un conflitto tra amore e amicizia; vince l’amore e così 
Torrismondo e Alvida possono stare insieme, fin quando scoprono che sono in realtà fratelli. Non accettando l’incesto compiuto 
Alvida si suicida e così fa Torrismondo dopo aver visto l’amata morta. L’opera ha scarse qualità teatrali, si ispira al “Edipo re” di 
Sofocle a cui si unisce il gusto dell’orroroso rilanciato da Giraldi Cinzio, teorico della tragedia (quello che ha scritto l’Otello 
italiano via). Mostra l’incupimento delle ultime opere di Tasso. 


-Le sette giornate del mondo creato (1592-1594): poema in endecasillabi sciolti pubblicato dopo la morte di Tasso. 
-Le lacrime di Maria Vergine (1593): poemetto in ottave di argomento religioso. 
-Le lacrime di Gesù Cristo (1593): poemetto in ottave di argomento religioso. 


Nel tardo-rinascimento si modificano il ruolo della trattatistica e della storiografia: la trattatistica politica scinde del tutto realismo 
e utopia (che in Machiavelli convivevano); così la trattatistica politica si limita a descrivere in modo idealizzato e retorico uno 
stato buono, imbevuto di moralità e religiosità perdendo la lezione del “Principe”, mentre la trattatistica utopica, che si afferma 
con il già incontrato Tommaso Campanella che scrive “La città del sole”, proietta nel futuro (e non nel passato, come avveniva 
prima) una società perfetta, organizzata sulla base di criteri matematici; tale produzione saggistica ha come scopo, per 
contrapposizione, criticare la situazione presente. Non manca comunque chi rinuncia a questi due estremi come Boccalini 
(1556-1612), che nelle sue opere descrive la situazione italiana in modo rassegnato: non propone una soluzione come Machiavelli 
ma nemmeno idealizza la situazione presente né proietta nel futuro modelli perfetti di società. In campo storiografico continua a 
sussistere la tradizione annalistica, quella fondata sul modello di Guicciardini che mette al centro gli eventi politici e nasce una 
storiografia applicata alla storia della Chiesa, novità per il genere letterario. Questa esigenza di applicare un metodo razionalistico 
alla storia della Chiesa si rese necessaria dopo il Concilio di Trento per risalire alle cause della dolora frattura: il massimo 
rappresentante del genere è Paolo Sarpi (1552-1623) autore di un trattato sul Concilio di Trento che ne mostra le cause e i risvolti 
politici. Sempre in questo periodo si sviluppa una letteratura di opposizione i cui rappresentanti sono Campanella, Sarpi, Galilei e 
Giordano Bruno. Quest’ultimo fu autore di scritti morali e filosofici che proponevano teorie diverse da quelle sostenute dalla 
Chiesa che aveva assunto come verità le idee, riviste in senso cristiano, di Aristotele. Tale letteratura è la diretta discendente da 
quella umanistico-rinasciementale che vedeva nella ricerca della verità e nell’indagine razionale uno dei suoi punti cardine (non è 
un caso che solo questa letteratura di opposizione avesse respiro europeo, sia perché in Italia l’Inquisizione bloccava la 
pubblicazione sia perché all’estero stavano maturando pensieri più in sintonia col Rinascimento e meno controllati dalla Chiesa). 
L’adesione coatta agli ideali e all’estremismo della Controriforma può invece essere annotata come un passo indietro nello 
sviluppo della letteratura italiana. Il genere che però vive una fase di splendore e definitiva affermazione tra fine 1500 e inizio 
1600 è il teatro. La sua definitiva consacrazione ha ragioni sociali: per i ricchi diviene una sorta di incontro rituale, di sfoggia di 
ricchezza e i affermazione del potere; per i poveri diviene invece un modo per esprime l’anticonformismo che la letteratura, 
influenzata dalla Controriforma, non permetteva di esprimere negli altri generi letterari. C’è da dire che i più grandi 
commediografi del periodo non sono italiani (Shakespeare, Racine ecc..)e che in generale l’Italia si trova molto indietro a livello 
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di qualità della produzione, ancora troppo vincolata dalla Controriforma, in Italia più forte che altrove, e da limiti economici e 
politici (l’Italia è tutta frammentata e occupata dagli spagnoli). Nella penisola si sviluppano e affermano così generi minori, come 
il dramma pastorale, il melodramma e la commedia dell’arte. 


-dramma pastorale: si sviluppa alla corte di Ferrare e celebra in modo idealizzato la vita di corte trasfigurata in un ambiente 
pastorale ma i cui personaggi e dialoghi fanno per traslato riferimento alla vita di corte; ha struttura fissa (prologo + 5 atti in versi) 
ed ha l’andamento della commedia (nel senso che l’inizio è triste e il finale felice). Il modello era l “Aminta” di Tasso. 


-melodramma: l'elemento musicale supera in importanza ed elaborazione quello scritto e gli spettacoli sono recitati cantando. Il 
melodramma nasce dagli intermezzi tra un atto e l’altro dove c’erano dei cori e dalla scoperta che le tragedie antiche erano 
cantate. Così il melodramma sviluppa inizialmente trame tragiche prese dalla mitologia con conclusione però felice (sul modello 
del dramma pastorale), in un secondo momento gli argomenti diventano vari e comuni, lontani dall’ altezza della tragedia. 


-commedia dell’arte: si caratterizza per l’assenza di un testo scritto e per la presenza di un canovaccio che lascia spazio 
all’improvvisazione e maschere o tipi-fissi in contrasto tra loro. Con l'affermazione della commedia dell’arte fare l’attore diviene 
un mestiere e gli attori si riuniscono in compagnie che si esibiscono nei primi teatri pubblici a cui il pubblico accede pagando un 
biglietto. Le compagnie, osteggiate dalla Chiesa per il contenuto osceno e imprevedibile delle rappresentazioni,finivano spesso 
per mettersi al servizio di un signore divenendo suoi dipendenti e perdendo la loro indipendenza recitativa. 


La commedia letteraria perde moltissima importanza e rimane attiva solo nelle corti del sud Italia dove denota una svolta in senso 
popolaresco sia nella forma che nel contenuto (si ispira alla filone realistico e anticlassicistico di Folegno e dell’ Aretino). Il 
genere che mantiene un carattere quasi esclusivamente letterario rimanendo fedele alla tradizione greca è la tragedia. Altro genere 
paralizzato dal clima della Controriforma è la novellistica, che perde il proprio mordente (no contenuto erotico, no beffa, no 
critica ironica alle istituzioni) e tende a brevi narrazioni a sfondo morale. Il novelliere più importante post Controriforma è Giraldi 
Cinzio (quello di Otello) che era anche autore di tragedie. Cè poi da segnalare che il ritardo della nascita del romanzo moderno in 
Italia (che già si affermava in Spagna con Cervantes) che lasciava trasparire alcuni segni solo nella novellistica e nel romanzo 
pastorale. 


Abbiamo per ora analizzato il primo periodo dopo la Controriforma, che convenzionalmente arriva al 1610: questa prima fase in 
generale prende il nome di Manierismo. La seconda fase, che va dal 1610 al 1690 è invece il periodo del Barocco. Il Barocco è 
l’epoca della musica, del teatro e della scienza; è il periodo della rivoluzione scientifica con la diffusione della teoria di Copernico 
e di Galileo (ma ci sono anche Newton e Leibniz). Cambia la concezione del tempo e il modo di intendere lo spazio: si scopre 
definitivamente che la Terra esisteva da un tempo infinitamente più lungo di quanto pensato e adesso la Terra è vista come un 
orologio da scoprire e indagare con i nuovi mezzi tecnologici (Barocco è anche secolo di affermazione della tecnologia). La 
scienza diventa indipendente dalla religione e della magia attraverso il ricorso alla matematica e all’introduzione di un metodo 
(parola chiave) e arriva piano piano ad affermarsi al di sopra di esse: la scienza diviene insomma laica ma anche relativa, nel 
senso che non fornisce verità assolute. In letteratura il Barocco riflette il nuovo clima culturale: è anticlassico (soprattutto fino al 
1633, anno delle definitiva censura di Galileo e che vede l’assoluto dominio, di lì in poi, della cultura della Controriforma), punta 
su originalità, invenzione, acutezza (procedimento stilistico che concettualizza i rapporti sottili e ambigui tra le cose) e ingegno 
(attività di un’intelligenza pronta che può cogliere i collegamenti). In un contesto di crisi dell’editoria (censura, crisi sociale) e 
riduzione esponenziale del mecenatismo culturale, i letterati cercano di capire i gusti del pubblico e adeguare ad essi le proprie 
opere per avere successo (trasformismo): cercano poi di conquistarli attraverso l’effetto della sorpresa e della meraviglia (poetica 
della metafora), ma in generale la loro condizione è uguale a quella del periodo appena precedente. A livello socio-politico il 
periodo 1610-1680 vede una crisi demografica dovuta a carestie e pestilenze: ne conseguono ribasso dei pressi, stagnazione 
economica, rifeudalizzazione (ovviamente in maniera molto minore rispetto alla peste del 1350); si affermano l’Inghilterra 
(percorsa da ben 2 rivoluzioni) e l'Olanda come potenze economiche mondiali grazie ai rapporti con le colonie e all’apertura 
economica e sociale; la Francia vive una forte espansione ma mentre gli altri stati si aprono alla democrazia e alla concessione 
dei diritti la Francia è sempre controllata da una monarchia più che assoluta. Gli altri grandi stati nazionali sono in crisi, percorsi 
da guerre religiose (Guerra dei Trent° Anni 1618-1648) che coinvolsero soprattutto Germania e Spagna. L’Italia, controllata quasi 
totalmente dagli spagnoli tranne Stato della Chiesa, Ducato di Savoia e Repubblica di Venezia, vive un momento di forte crisi 
economica anche perché la peste si abbattè in modo violento sulla penisola. Si può dire che il sud era in mano a baroni e a 
latifondisti, mentre nel nord era sviluppata l’industria tessile. La maggior parte degli intellettuali si rivolgono alla Chiesa che era 
lo stato indipendente più grande e ricco dell’Italia: nel clima frammentato e di crisi dell’Italia del 1600 fu proprio la Chiesa 
l’unico strumento di coesione culturale, coesione ottenuta attraverso la censura di tutte le idee divergenti. Gli unici centri di 
cultura non controllati dalla Chiesa erano le accademie divise in accademie scientifiche e letterarie. Lo sviluppo della scienza e 
delle nuove scoperte portano l’uomo a dover fare i conti con la sua piccolezza in confronto all’infinità dell'Universo e della 
storia: ciò genere un senso di insicurezza e precarietà che è la causa di una ricerca d’ordine che si manifesta nell’emarginazione 
del diverso (il selvaggio, la strega, il pazzo) e nella creazione di case di internamento di vagabondi e poveri. I generi che si 
affermano nel Barocco sono il trattato scientifico nella forma del dialogo e dell’epistola, la fiaba, il teatro, il romanzo in prosa 
(non in Italia) e tutti i generi di letteratura parodica. L'affermazione delle parodie (del poema eroico a quello eroicomico) e della 
satira si deve alle necessità di stupire il pubblico: i letterati prendevano generi conosciuti, standardizzati e tradizionali per variarli 
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in modo da colpire i lettori. Per quanto riguarda il discorso della lingua a livello teorico 1’ Accademia della Crusca procede ad una 
revisione linguistica che prende a modello il fiorentino del 1300 con solo alcune inclusioni di termini moderni; a livello effettivo 
però, data anche la divisone municipalistica italiana, domina una letteratura dialettale diversa da zona a zona. Per quelle opere 
che volevano aspirare a fama italiana la base era il fiorentino illustre, arricchito però con termini dialettali e forestierismi. 
Ricordiamo poi che la lingua barocca, soprattutto nella poesia, è artificiosa e complessa, volta a stupire e meravigliare il pubblico. 


Galileo Galilei 


Vita: -PERIODO GIOVANILE (1564-1592): nasce a Pisa, si trasferisce a Firenze a 10 anni ma poi torna a Pisa a studiare 
medicina per poi diventare professore di matematica all’UNIPI nel periodo 1589-1592. Si occupa di studi di matematica applicata 
(isocronismo, bicicletta idrostatica) e interviene in dibattiti letterari. 


-PERIODO A PADOVA (1592-1615): insegna matematica all’Università di Padova, città dell’indipendente Repubblica di 
Venezia, nel periodo 1592-1610; dopo aver pubblicato il “Sidereus nuncius” nel 1610 torna a Firenze dove ha un ruolo prestigioso 
alla corte di Cosimo II de’ Medici. Proclama la teoria copernicana ed esercita un’egemonia culturale anche tra i gesuiti di Roma. 
Sperimenta il cannocchiale, costruisce strumenti tecnici (segno della sintesi galileiana tra teoria e pratica in ambito scientifico) ed 
entra in corrispondenza con scienziati e filosofi europei. 


-CONTROVERSIE CON LA CHIESA (1616-1632): viene prima ammonito dalla Chiesa che gli intima di smettere di insegnare la 


teoria copernicana, lui dice che è solo un’ipotesi matematica e cerca comunque di diffonderla fin quando, venuto a mancare 
l’appoggio del papa, nel 1632 la censura sequestra il “Dialogo”. 


-PROCESSO, ABIURA, SEGREGAZIONE AD ARCETRI (1633-1642): dopo l’abiura seguita al processo, è costretto a vivere 
segregato presso Arcetri vicino Firenze; diventa cieco nel 1637 e muore nel 1642. 


Opere e poetica: massimo esponente della trattatistica scientifica, Galileo sceglie di scrivere le sue opere con i generi letterari 
tipici del periodo umanistico (cioè dialogo trattato e epistola che implicano una concezione processuale della verità) ed è dunque 
un continuatore di quella linea di scrittori anticonformisti del 1500 (Sarpi, Campanella ecc..). Inventa il genere del rendiconto 
scientifico (resoconto oggettivo delle scoperte) ed è il primo ad utilizzare il volgare, nel suo caso fiorentino, per la trattatistica 
scientifica che dopo Galileo utilizzerà quasi sempre il volgare. Utilizza un lessico e una morfologia semplici che si 
contrappongono al “espressionismo” barocco del linguaggio e si rivolge ad un pubblico vasto, non solo di specialisti ma di tutti 
gli uomini colti. Con Galileo nasce anche una comunità scientifica internazionale. Il suo più diretto antecedente e modello è 
Giordano Bruno da cui si differenzia però per il metodo scientifico di indagine (tutti e due analizzano cose simili ma con due 
metodi diversi), che dopo di lui si imporrà in tutte le scienze. Si dica che alcune opere sono in volgare fiorentino, mentre altre di 
carattere più prettamente specialistico sono in latino. Ecco ora le opere: 


-La bilancetta (1586): spiega il funzionamento della bilancetta idrostatica 

-Considerazioni al Tasso (1590): si inserisce nel dibattito letterario su Tasso e Ariosto parteggiando per Ariosto. 
-Trattato della sfera ovvero cosmografia (1597): descrive il sistema tolemaico. 

-Le mecaniche (1599). 

-Le operazioni del compasso geometrico et militare (1606). 


-Sidereus Nuncius (1610): rendiconto scientifico in latino dedicato a Cosimo de’ Medici che Galileo scrive dopo l’osservazione 
diretta, tramite il telescopio, del cielo. Afferma che le stelle sono infinite, che la superficie lunare è come quella della Terra (si 
riteneva fosse perfetta) e che intorno alla Giove orbitavano dei satelliti ricreando in piccolo quello che è il sistema solare (era 
dunque confermata la teoria copernicana). L’opera ebbe un enorme impatto e sconvolse la mente delle persone che vedevano 
abbattute delle certezza che possedevano da millenni; la forza dell’opera sta poi nel fatto che era verificabile da tutti. 


-Discorso intorno alle cose che stanno in su l’acqua (1612). 


-Lettere copernicane (1613-1615): 4 lettere in volgare (2 a Monsignor Pietro Dini, 1 a Benedetto Castelli e 1 alla granduchessa di 
Toscana Cristina di Lorena) scritte dopo la diffusione del “Sidereus Nuncius”. Galileo cercava l’appoggio sia del ceto nobiliare sia 
della Chiesa per spiegare da una parte come la teoria copernicana non andasse contro i principi della Chiesa (la Bibbia infatti dice 
sempre il vero ma utilizza un linguaggio non letterale + la Bibbia si occupa di fede e non di scienza + libro di Dio e libro della 
Natura sono due cose diverse), dall’altra per affermare come questa non potesse essere definita solamente un’ipotesi matematica, 
in quando corrispondente alla vera rappresentazione dell’Universo e verificabile da tutti (“sensata esperienza” “necessarie 
dimostrazioni”). Era consapevole che solo con l’appoggio delle persone più influenti la sua teoria sarebbe potuta essere diffusa e 
accetta. 
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-Istoria e dimostrazioni intorno alle macchie solari e loro accidenti (1613). 
-Discorso sopra il flusso e il reflusso del mare (1615). 
-Il Discorso delle Comete (1619). 


-Il Saggiatore (1623): trattato polemico e scientifico in forma di epistola scritto in volgare. E’ dedicato al papa fiorentino Urbano 
VII, considerato un potenziale alleato,e pubblicato dall’ Accademia dei Lincei che appoggiava Galileo e di cui anche esso 
(Galileo) faceva parte e che il papa vedeva di buon occhio. L’opera si mostra come una presa di posizione contro l’astronomo 
gesuita Orazio Grassi che aveva sostenuto delle teorie di Tycho Brahe (astronomo danese che aveva attuato un compromesso tra 
le teoria copernicana e quella tolemaica) riguardo alle comete e riguardo alla reciproca posizione dei corpi celesti (geocentrismo). 
Il saggiatore era una bilancetta usata per misurare il peso dell’oro: allo stesso modo Galileo “misura” molte affermazioni di 
Grassi, che nel 1618 aveva scritto un “Libra astronomica ac philosophica”. A livello di stile il volgare è brillante e vivace e 
l’autore usa ironie e battute per screditare l’avversario. Sul piano del contenuto, benché la teoria di Galileo relativa alla comete 


fosse sbagliata, è importante la difesa della verifica sperimentale come unico metodo per leggere il libro della natura, senza 
affidarsi ad autorità precostituite e non verificate. 


-Dialogo sopra i due massimi sistemi del mondo tolemaico e copernicano (1632): dopo l’elezione a papa di Urbano VIII, Galileo 
iniziò il suo progetto più ambizioso. Primo passo fu la stesura di una “Lettera a Francesco Ingoli”, segretario della curia 
pontificia, in cui lo scienziato esponeva alcune idee che avrebbe poi ripreso nella sua opera; ovviamente il referente della lettera 
era il papa stesso, definito “amatore della verità”. Dopo aver concluso l’opera nel 1630 è costretto ad alcune modifiche (il titolo 
prima di tutto che apparentemente lascia prevedere una sorta di catalogo dei pro e contro delle due teorie) per poterla far passare 
alla censura e due anni dopo riceve l’imprimatur del papa. Dato il successo imprevedibile dell’opera, la Chiesa ne sospese la 
pubblicazione pochi mesi dopo, condannò Galileo che subì un umiliante processo ed infine, nel 1633, il libro fu inserito 
nell’ Indice dei libri proibiti. L’opera in volgare si presenta in forma di dialogo e vede tre personaggi: Filippo Salviati (1583-1614) 
copernicano, il nobile veneziano Giovan Francesco Sagredo (1571-1620) rappresentante del pubblico non specialistico, le cui 
osservazioni nell’opera sono appunto più generali e comprensibili per il pubblico, ed infine l’aristotelico Simplicio (nomen 
omen), personaggio immaginario. Il dialogo avviene in 4 giornate presso la casa a Venezia di Sagredo; i dibattiti seguono un 
ordine casuali con ampie digressioni ma presentano tutti i temi cari a Galileo. Fin dal proemio Galileo superficialmente scredita la 
teoria copernicana (necessario affinché l’opera potesse venire stampata) che invece, sia per l’abilità di Salviati sia per la forza 
delle argomentazioni risulta sempre vincente. Lo stile è disgiuntivo e dilemmatico e frequente è l’uso del comico che serve a 
rendere piacevole la lettura per il pubblico nonostante la difficoltà dell’argomento. Vediamo giornata per giornata i temi 
principali: 


1) Giornata I: partendo dalla critica al numero tre, considerato perfetto dagli aristotelici, Salviati attacca tutta la fisica aristotelica 
e soprattutto la distinzione tra la Terra corruttibile e i corpi celesti immutabili e perfetti: le osservazioni telescopiche dimostrano 
infatti il contrario. 


2) Giornata II: Sagredo ridicolizza la fiducia con cui Simplicio si affida all’autorità degli scrittori del passato e racconta 
l’aneddoto del “notomista”; ne segue una discussione sul principio di autorità: seguendolo si ottiene un “mondo di carta”, mentre 
chi prende come unica autorità le “ragioni” e le “dimostrazioni” scopre il vero “mondo sensibile”. La discussione diviene poi più 
specialistica sul moto diurno della Terra, ossia della rotazione intorno al proprio asse sostenuta dai copernicani e negata dai 
tolemaici. 


3) Giornata II: Simplicio arriva tardi per via della bassa marea (è uno stratagemma ironico dato che per Galileo l'andamento 
delle maree è erroneamente la chiara dimostrazione del moto terrestre intorno al Sole). Si parla del moto della Terra intorno al 
Sole e del magnetismo terrestre. 


4) Giornata IV: si parla delle maree ed infine Simplicio afferma come quanto detto è solo “fantasia” e non è possibile vincolare la 
sapienza divina alla fantasia dello scienziato. Questa appendice fu un aggiunta successiva al 1630, necessaria per la pubblicazione 
ma l “argomento teologico”, messo in bocca a un personaggio come Simplicio risulta comunque poco potente e non ribalta per 
niente il senso dell’opera. 


L’ideologia che sottende alla stesura dell’opera è la necessità di andare oltre al principio di autorità, l’immensa fiducia nella 
scienza e nel potere liberatorio della ragione, che se diffusa a dovere avrebbe reso gli uomini via via più coscienti. Ovviamente 
poi il “Dialogo” impone un’autonomia netta tra scienza e religione, senza che l’una prevalga sull’altra: semplicemente, come 
detto nelle lettere, si occupano di cose diverse. 


-Discorsi e dimostrazioni matematiche intorno a due nuove scienze attinenti alla meccanica ed i movimenti locali (oppure Due 
nuove scienze, 1638): opera uscita nei Paesi Bassi che Galileo, ormai cieco, dettò ad un suo allievo. 
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Accanto alla trattatistica scientifica di Galileo continua il filone della trattatistica morale sul modello del “Cortegiano” di 
Castiglione: siccome però la vita di corte è ormai soltanto apparenza e finzione, i cortigiani devono imparare l’arte della 
dissimulazione onesta, che è il titolo dell’opera più rappresentativa del genere nel Barocco. Un genere nuovo che nasce è quello 
della critica letteraria, che si afferma in relazione alla concorrenza spietata degli intellettuali che, pur non essendo numericamente 
tanti quanto in passato, hanno sempre minore possibilità di successo: il consenso della critica diviene dunque una pubblicità 
fondamentale. La critica barocca è comunque a sua volta una sorta di produzione indipendente dal testo che analizza, comunque 
molto diversa da quella che leggiamo oggi. Nel campo della poesia, almeno fino alla prima parte del Barocco, si assiste come già 
detto a una rottura con il canone petrarchista e classicista; per i caratteri della poesia barocca vedi sopra. Il massimo esponente è 
Giambattista Marino che ebbe successo in tutta Europa. 


Giambattista Marino 


Vita: -nasce nel 1569 a Napoli. Si forma studiando Tasso e adolescente viene cacciato da casa del padre perché non vuole studiare 
giurisprudenza. E’ ospitato da alcune famiglie nobili napoletane, finisce due volte in carcere per immoralità. 


-1600-1605: è a Roma parzialmente a servizio di un cardinale. 
-1605-1608: è a Ravenna sempre a servizio del cardinale. 


-1608-1615: è a Torino presso il duca Carlo Emanuele di Savoia che lo nomina cavaliere; sviluppa inimicizie con gli altri 
cortigiani. Finisce in disgrazia e passa diversi mesi in carcere per versi satirici contro il duca. 


-1615-1623: è a Parigi alla corte dove è chiamato da Maria de’ Medici, moglie del re di Francia. Ha buoni rapporti con la casa 
regnante e pubblica molte opere. 


-1623: torna a Napoli per ragioni di salute. 
-1625: muore a Napoli. 


Opere e poetica: massimo rappresentate della teoria che la poesia debba meravigliare il lettore, sostenitore della necessità di 
rompere le regole e di adattarsi al gusto del tempo, è un poeta che fece del successo (=vendita di libri) l’unica teoria estetica ed è 
per questo uno scrittore moderno. Un altro motivo di modernità di Marino è la sua capacità di leggere con il “rampino” cioè di 
ispirarsi a quanti più modelli possibili per poi unire e mescolare tutto: le letteratura del passato diviene un serbatoio da cui 
attingere, mentre il prodotto è definito dal volere del pubblico. Ecco le opere: 


-Lettere (tutta la vita): uscite postume, sono utili a ricostruire la personalità dell’autore, sicuramente un uomo spregiudicato e 
“coraggioso” nell’esplicitare una poesia del tutto subordinata al gusto altrui. 


-Rime (1602): prima edizione, che sarà poi integrata nell’edizione successiva, che gli diede la fama. 
-Ritratto del Serenissimo don Carlo Emanuele di Savoia (1608): poemetto di dedicato al duca. 


-Murtoleide (1609): invettive e versi satirici e violenti contro Gaspare Murtola, segretario del duca Carlo Emanuele con cui ebbe 
scontri fisici e verbali per il suo (di Marino) rapporto privilegiato con il duca e della conseguente invidia del Murtola. 


-La Lira (1614): raccolta di poesie che comprende anche le “Rime” del 1602 più la produzione successiva. I vari componimenti 
sono raggruppati per tema e non è presente, come nella lirica petrarchesca, una storia d’amore unitaria che emerge dal canzoniere. 
L’attenzione del poeta non è più rivolta verso l’interiorità e la psicologia del personaggio, ma si sofferma a descrivere dettagli 
esterni, che riguardano parti della donna (occhi, capelli, seno ecc..) oppure azioni di vita quotidiana: domina l’elemento visivo. 
Alcuni topoi tradizionali sono ripresi in modo paradossale o combinati in modo originale. La partecipazione sentimentale del 
poeta è nulla ma questo gli permette di essere sempre moderato, senza raggiungere estremi stucchevoli. Il linguaggio è ricco di 
neologismo presi dal volgare, dal latino e dai dialetti che si vanno ad amalgamare ad una base linguistica ereditata da Tasso. Non 
manco elementi del tutto nuovi come l’esaltazione di una schiava nera (ma se ben si nota è un ribaltamento del paradigam 
bellezza=luce di Petrarca). 


-Dicerie sacre (1614): orazioni religiose. 
-La strage degli innocenti (*1615-1623): poema d’argomento religioso uscito postumo 
-Epitalami (1616): poesie per nozze. 


-La Galeria (1619): liriche dedicate ad opere od oggetti d’arte divisi in “Pitture”, prima parte del libro, e “Sculture”, seconda 
parte. Si parla di metapittura a metascultura. E’ interessante notare come la scrittura di Marino non prenda a riferimento la natura 
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ma l’arte, ed è quindi una sorta di rappresentazione seconda della natura (natura + arte + Marino che descrive l’arte che descrive la 
natura). 


-La Sampogna (1620): 8 idilli mitologici e 4 pastorali scritti tra 1607-1619 ad argomento erotico con frequente ricorso al tema del 
rapimento e della violenza sessuale. Come ne “La Lira”, l’amore è affrontato con distacco e in modo cerebrale: questo perché non 
crede all’amore come forza autentica e naturale. 


-L’ Adone (1623): poema più lungo della letteratura italiana conta ben 5033 ottave; è dedicato al re di Francia Luigi XIII e Marino 
ci lavorò dall’inizio del 1600. Formalmente è un poema epico in 20 canti ma la pace prevale sulla guerra, l’edonismo e il mito 
prevalgono sulla religione e sulla storia (il libro fu messo all’Indice l’anno successivo infatti). La vicenda si sviluppa in modo non 
consequenziale e varie storie si intrecciano e si richiamano tra loro. I modelli sono veramente tantissimi, dall’Ovidio delle 
“Metamorfosi” a Poliziano, a Pulci ad autori minori del 1500, mentre lo stile è proprio di Marino, simile a quello de “La Lira”. La 
trama si può suddividere in 4 blocchi: 


1) Libri 1-4: Cupido per vendicarsi della madre Venere che lo ha battuto la fa innamorare di un mortale, Adone, che porta 
sull’isola di Cipro. Anche il ragazzo si innamora della dea e cos’ Cupido, Mercurio e Clizio (senhal di un amico di Marino) 
iniziano Adone all’amore, raccontandogli storie e mostrandogli rappresentazioni sceniche. 


2) Canti 5-11: Adone viene iniziato alle delizie dei sensi nel giardino del piacere, poi a quelle dell’intelletto e delle arti e della 
scienza moderna (c’è un’esaltazione di Galileo). Mercurio sposa Venere e Adone. 


3) Canti 12-16: Adone deve superare delle prove di iniziazione e deve difendersi da Marte, geloso di Venere. Dopo varie peripezie 
e con l’aiuto di oggetti magici torna a Cipro da cui era fuggito a causa di Marte. Ottiene la signoria dell’isola dopo aver vinto una 
partita a scacchi e viene nominato re dopo aver vinto un concorso di bellezza: rifiuta però di esercitare il potere (+ visione 
edonistica della vita esclude l’impegno sociale). 


4) Canti 17-20: Venere va via dall’isola, Adone è ucciso da un cinghiale reso folle a causa dell’amore (era stato colpito da una 
freccia di Cupido); segue il processo al cinghiale che è assolto perché mosso d’amore. Alla fine Adone viene sepolto e si indicono 
giochi funebri. 


Il poema ha un intento allegorico moderno, cioè le corrispondenze non sono stabilite sulla base di relazione precostituite 
(allegoria classica e medievale) ma dipendono dalla visione dell’artista. Il Regno di Cipro è un ribaltamento della realtà delle 
corti: vi dominano l’arte, il gioco e l’amore. Se consideriamo che il poema celebra sempre i sensi ma non nel loro aspetto 
irrazionali bensì i sensi educati dall’arte e dalla tecnica, più il fatto che la morte di Adone è descritta secondo il modello della 
morte di Cristo, sembra che il poema voglia sacralizzare l’erotico. 


-Gerusalemme distrutta (?): poema incompiuto di cui è rimasto solo un canto in cui Marino voleva fronteggiarsi con il modello di 
Tasso. 


Dopo Marino alcuni poeti lo presero a modello e si parla allora di marinismo, dall’altra parte ci sono, e sono maggiori, gli 
antimarinisti che impongono nuovamente un modello classicistico e petrarchista di poesia dove però resta il gusto barocco per il 
concettismo. Come si è poi già detto, con Marino e con Galilei finisce del tutto l’influenza italiana all’estero nella letteratura. Dal 
poema epico, già entrato in crisi con Marino, nasce nel 1600 il poema eroicomico che riprenda l’ottava e i temi del poema epico 
stravolgendoli e rendendoli grotteschi (siamo sempre in un clima che rifiuta la tradizione). L’autore più importante del genere è il 
modenese Alessandro Tassoni (1565-1635) autore de “La secchia rapita”: c’è da dire che i poeti eroicomici fossero grandi 
conoscitori della tradizione epica dai classici ai moderni, e solo dall’interno di questa profonda conoscenza della tradizione 
poterono operare un ribaltamento parodico di stilemi e temi. Grande fortuna ha nel 1600 anche la poesia comica e burlesca dati gli 
scontri tra i vari letterati (fioccano quindi i vituperi reciproci) e per il carattere vivace, volto allo sperimentalismo e 
all’esagerazione intrinseco della lingua barocca. Mentre poi il romanzo moderno come genere di consumo inizia dalla fine del 
1500 a diffondersi in Europa (Cervantes soprattutto) prendendo a modello il romanzo cavalleresco, il romanzo greco, la 
novellistica, il romanzo pastorale e altri generi ancora, in Italia il genere narrativo si esprime sempre attraverso la novellistica 
(uguale a quella precedente) se non per una sporadica e poco rilevante produzione romanzesca a Venezia e Genova. Si sviluppa 
anche una letteratura dialettale praticata con fine giocoso e ludico dai nobili (non è quindi espressione del popolo ignorante che 
non conosce il volgare colto, come l’aspetto linguistico potrebbe suggerire). Il centro di questo genere è Napoli dove si trovano 
Giulio Cesare Cortese (1575-1627) e Giovan Battista Basile (*1575-1632) autore quest’ultimo de “Lo cunto de li cunti” da cui 
c’hanno fatto il film che hai visto d’estate. Il 1600 è soprattutto il secolo della consacrazione del teatro che continua la tendenza 
della fine del 1500 (all’estero sono meglio di noi, in Italia abbiamo melodramma, commedia dell’arte, dramma pastorale). Con 
l’inasprirsi del clima della Controriforma nasce un teatro dei gesuiti che rappresenta opere edificanti dal contenuto religioso in 
latino. 


Il periodo che si considera ora va convenzionalmente dalla fine della Controriforma, che si fa corrispondere alla fondazione 
dell’ Accademia dell’Arcadia nel 1690 alla Pace di Aquisgrana del 1748. E’ il periodo storico precedente all’Illuminismo. E’ un 
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periodo di passaggio: a livello europeo la Chiesa perde la propria egemonia in campo culturale, crollano alcuni valori tradizionale 
con il diffondersi della scoperte scientifiche che portano alla maturazione di un pensiero razionalistico, c’è un generale benessere 
e una ripresa economica e demografica che porta alla rivoluzione agricola e industriale in Inghilterra, si perde il gusto della 
poetica barocca. In campo artistico-letterario nasce il Rococò che vuole restaurare il “buon gusto” prendendo a modello il periodo 
classico: in ambito ormamentale-decorativo (per Rococò si intende soprattutto questo) produce oggetti sovrabbondanti, sfarzosi e 
aggraziati, mentre in ambito letterario si manifesta in un classicismo minore e ornamentale, rappresentato soprattutto 
dall’ Accademia dell’ Arcadia che nasce in funzione antimarinista e antibarocca. Mentre in Europa accanto agli storici stati 
nazionali si affermano dalle guerre di successione la Prussia, la Russia e l'Impero Asburgico, in Italia si fanno alcuni passi verso 
una maggiore autonomia soprattutto nel Regno di Napoli, che diviene una regione indipendente della Spagna, e nel Ducato di 
Savoia che con l’annessione della Sardegna e di altri territori continentali diviene lo stato più grande dell’Italia (si ribattezza 
anche Regno di Sardegna). La zona della Lombardia passa invece dagli spagnoli agli austriaci. Mentre in Europa gli intellettuali 
divengono soprattutto i rappresentati della borghesia, la situazione italiana è più arretrata e gli intellettuali sono quasi sempre 
nobili o ecclesiastici: nella nostra penisola la cultura resta così subordinata a Chiesa e nobiltà, i ceti dominanti e rappresentati 
dalla letteratura. Conseguentemente la figura di intellettuale italiano è quella un po’ statica dell’erudito. Si sviluppa in Europa (in 
Italia meno) il giornalismo che può essere erudito (giornalismo erudito era diffuso anche in Italia), politico o di costume. Il 
giornale più famoso del tempo ero lo “Spectator” inglese, dove già si affermava il giornalismo moderno fatto di dibattiti e prese di 
posizione di politici e intellettuali su temi pubblici. L’organizzazione degli intellettuali è sempre l’accademia e l’università, 
mentre in alcuni Paesi (Francia Inghilterra) nascono i caffè e i salotti di discussione. L’accademia più importante che nasce in 
questo periodo è l’ Arcadia, nata a Roma del 1690 e sorta intorno all’ex regina si Svezia Cristina, che si era trasferita a Roma dopo 
l’abdicazione al trono. Il nome dell’accademia veniva da un’antica regione della Grecia resa famosa dal romanzo pastorale di 
Sannazaro. Ogni membro assumeva un nome greco e le riunioni erano ritualizzate; l’ Arcadia fece proseliti in tutta Italia creano 
molti gruppi anche fuori da Roma e contribuì all’unificazione dei letterati italiani che si sentivano uniti sotto una stesa egida. 
Rinasce la “Repubblica delle lettere” che prende a modello o la tradizione umanistica (Italia) oppure esprime la volontà di un 
profondo rinnovamento (Francia, Inghilterra). Osservando l’Italia di può notare in questa nascita di una nuova “Repubblica delle 
lettere” una regressione della figura dell’intellettuale che, prendendo solo esteriormente a modello l’Umanesimo, si abbandona a 
ad una proiezione utopica nel mondo pastorale greco (è la posizione di Crescimbeni, leader dell’ Arcadia il cui rivale è Gravina, 
che sostiene la posizione opposta). Così facendo, almeno in un primo momento, si allontana dalla situazione effettivamente 
attuale, dal problema dell’affermazione di un pensiero razionalistico in contrasto con quello religioso e così via. Non è un caso 
che l’accademia dell’ Arcadia fosse vista di buon occhio e promossa dalla Chiesa che così facendo teneva gli intellettuali lontani 
da quelle che erano le questioni più importanti dal punto di vista sociale e culturale. All’estero si sviluppa la riflessione politica, 
filosofica e religiosa con Locke e Montesquieu mentre in Italia prevale un clima repressivo che porta gli intellettuali a cercare di 
conciliare pensieri razionalistici di derivazione scientifica con i dogmi del cristianesimo. Il gusto Rococò ha le sua massime 
manifestazione nell’arte decorativa che in un primo periodo si rivolge solo alla nobiltà per poi mirare anche alla borghesia, e nella 
musica dove agiscono Vivaldi, Bach, il primo Mozart. Lo stesso allargamento di pubblico che riguarda l’arte è presenta anche 
nella letteratura dove, a causa dell’aumento dell’alfabetizzazione, il pubblico principale diviene la borghesia (solito endemico 
ritardo italiano, dove la letteratura è soprattutto prodotta e indirizzata alla nobiltà e all’alta borghesia, tenendo poi presente che la 
borghesia italiana non era numericamente paragonabile a quella dell’ Inghilterra dei paesi Bassi o della Francia). Mentre in Francia 
e Inghilterra domina ormai la prosa come genere dominante, in Italia, grazie anche all’influsso dell’ Arcadia, domina la lirica 
benché si sviluppino generi nuovi o rivisitazioni di generi vecchi come il racconto autobiografico, il resoconto di viaggio e la 
narrazione epistolare; perde invece importanza la novellistica. Il 1700 vede comunque il dominio della saggistica che è ormai la 
trattazione di un’idea personale dell’autore e assume certe volte il carattere polemico del pamphlet, del romanzo (in Italia non 
ancora: c’era stato un leggero sviluppo del 1600 ma siccome il genere veniva associato al Barocco venne respinto + in Italia la 
borghesia non era forte come altrove e dunque mancava il pubblico e 1 “argomento” di riferimento per il genere) che diviene il 
genere portavoce dei valori della borghesia, nel teatro in Italia si afferma invece il melodramma. A livello linguistico si impone il 
francese come lingua internazionale della comunicazione (sostituendo definitivamente il latino) cosicché anche il lessico italiano 
ne risulta influenzato. Anche l’italiano, nonostante la resistenza della Crusca, tende ad aprirsi al nuovo abbandonando gli schemi 
classici: nella letteratura si prende a modello il linguaggio diretto e chiaro dei giornali che viene utilizzato anche per le opere più 
elevate. Il metodo razionale che si impone nel 1700 influenza i generi letterari: il trattato diventa definitivamente saggio 
completando un’evoluzione iniziata già con Machiavelli e Guicciardini; la storiografia e la critica divengono generi scientifici: 
insomma questi generi perdono il loro carattere di letterarietà per assumere tratti scientifici e argomentativi rigorosi. Questo 
nuovo metodo si basa sulla ricerca e sul confronto delle fonti e sulla proposta di tesi personali che l’autore argomenta con uno 
stile diretto senza la tipica ampollosità retorica del trattato precedente e facendo appello alle fonti e alla propria esperienza diretta. 
L’intellettuale più importante in questo ambito è Giovan Battista Vico (1668-1744): esso riteneva che l’uomo potesse conoscere 
solo ciò che ha fatto e soltanto quello può studiare, senza poter comprendere il senso generale della storia che è accessibile solo 
attraverso la fede (questo carattere lo allontana dal futuro Illuminismo); di conseguenza esso applica l’ermeneutica alla storia, 
fondando lo storicismo. Forte di questo metodo elabora la “Scienza Nuova” che ha una struttura ed un linguaggio tipicamente 
barocchi (digressioni, molti dettagli e richiami interni, stile sinuoso e pomposo tendente al sublime) e descrive storia e soprattutto 
sviluppo istituzionale e culturale dell’uomo sulla Terra partendo da Noè e i suoi figli (continua a tenere per valida la cronologia 
biblica della Terra, sbattendosene delle scoperte moderne). Vico si concentra soprattutto sulle tappe che hanno portato l’uomo a 
darsi delle istituzioni e ai momenti di passaggio ed evoluzione culturale (nascita della poesia, questione omerica). L’utilizzo di 
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fonti storiche è limitato e l’opera ha un’impostazione soprattutto filosofica a cui si affianca la ricerca filologica del “certo” che è 
il massimo grado che lo studioso può raggiungere per ambire alla conoscenza dl “vero”, che solo Dio possiede realmente e a cui 
l’uomo può avvicinarsi con la filosofia. Per quanto riguarda la poesia essa è lo strumento privilegiato dell’ Arcadia ma diventa una 
poesia ornamentale, dai caratteri stilizzati e che si fa portavoce di un classicismo “minore” dove sullo sfondo di paesaggi bucolici 
agiscono personaggi che richiamano quelli della società presente, idealizzata e stilizzata. Spesso le poesie erano scritte per essere 
cantate ed inserite nei melodrammi e per questo usano versi brevi e leggiadri: prendono in questo caso il nome di “arie”. Poiché il 
melodramma era diventato quasi esclusivamente una serie di arie senza più un significativo testo scritto e uno sviluppo narrativo, 
nacque dall’ Arcadia l’esigenza di una riforma del melodramma, iniziata con Apostolo Zeno e completata da Metastasio. Questo 
razionalizzò la struttura del melodramma conferendogli maggior verosimiglianza, ridiede importanza al testo scritto, eliminò 
dell’opera ogni influsso comico portando alla divisione tra opera seria e opere buffa ed infine separò all’interno dell’opera il 
momento lirico dalla scena drammatica. 


Metastasio 
Vita: -1698: nasce a Roma con il nome di Pietro Trapassi. 


-1708: è adottato da Gravina (uno dei fondatori dell’ Arcadia) e riceve un’educazione classicistica; assume il cognome di 
Metastasio. 


-1714: prende gli ordini religiosi minori e assume il titolo di abate 

-1724: si reca a Napoli dove frequenta il mondo teatrale; poiché Napoli era degli Asburgo Metastasio stringe rapporti con essi 
-1727: torna a vivere a Roma e le sue opere hanno grande successo 

-1730: si trasferisce a Vienna dove diventa poeta di corte con il titolo di “poeta cesareo” 

-1730-1782: risiede sempre a Vienna dove è stimato dalla corte e mantiene il titolo di “poeta cesareo”. Muore nel 1782. 


Opere e poetica: conservatore e ostile alla cultura illuministica, attuò la riforma del melodramma. Il suo melodramma deriva 
direttamente dalla tragedia greca recitata e cantata, presenta sempre 3 atti, ha un lieto fine, rappresenta contrasti fra passioni 
opposte o tra passioni e dovere, presenta 6 personaggi: 2 coppie di amanti e 2 personaggi uno favorevole e uno sfavorevole alle 
relazioni, gli argomenti sono presi da vicende poco note della storia e della mitologia, il linguaggio si pone tra medio e sublime e 
da’ piena dignità ai personaggi, il mezzo che porta al lieto fine è quasi sempre l’agnizione, lo scenario è arcadico e tutto ciò che 
sarebbe irrazionale e violento viene tradotto in razionale e semplice: le passioni sono analizzate in modo critico e Metastasio le 
rappresenta in modo pacato, evidenziando come la vita sia irrazionale ma non la nostra comprensione di essa. Metastasio ebbe 
grande successo grazie alla sua capacità di rappresentare i buoni sentimenti e gli esempi che il pubblico si aspettava e soprattutto 
per la sua capacità di offrire un intrattenimento di evasione. Per chiarezza la produzione di melodrammi è scandita in tre periodi, 
produzioni di altro genere sono inserite sotto: 


-PRIMA FASE (1724-1730): fase napoletana e romana caratterizzata da sperimentalismo e tendenza all’eccesso. Ci sono: 


1) Didone abbandonata (1724): opera più famosa del periodo ed una delle poche ad avere finale tragico. Racconta la vicenda 
tradizionale di Didone ed Enea anche se ci sono dei personaggi in più. Il re dei Mori Jarba, che ha chiesto in sposa Didone che ha 
sempre rifiutato per Enea, distrugge Cartagine non appena Enea è partito: Didone si getta nelle fiamme del proprio castello e 
muore. 


2) Siroe rè di Persia (1726) 


3) Catone in Utica (1728): Catone è ad Utica e parla alla figlia Marzia e al re Numida Arbace della situazione della repubblica e 
della presa di potere definitiva di Cesare; Arbace gli chiede allora la mano di Marzia e Catone la concede. Marzia ama però 
Cesare e chiede di ritardare di un giorno il matrimonio; quello stesso giorno Catone incontra Cesare che gli propone un’amicizia 
che Catone non può accettare. Intanto Emilia, vedova di Pompeo, chiede a Fulvio, compagno di Pompeo e ora a servizio di 
Cesare, di ucciderlo per vendetta. Marzia incontra Cesare che mostra di anteporre l'ammirazione per il padre all'amore della 
figlia. Catone riceve una lettera di Fulvio che gli intima di fare pace con Cesare: la legge e dice che accetterà la pace solo se il 
dittatore si farà arrestare. Marzia è costretta a rivelare il proprio amore che Cesare: il padre vuole ripudiarla, Arbace è combattuto 
tra gioia e amore mentre Emilia vuole un punizione severa. Cesare, pronto per combattere contro l’esercito di Catone, finisce in 
una trappola dietro una macchinazione di Emilia che aveva a sua volta ingannato Fulvio; ma l’inganno viene scoperto e Cesare è 
salvo. Occupata allora l’isola di Utica, Catone si uccide e perdona la figlia a patto che sposi e sia fedele al solo Erbace. Con le 
ultime parole preannuncia a Cesare la sua morte violenta mentre questo piange per il valore del morituro. 


4) Ezio (1728) 
5) Alessandro nell'Indie (1729) 
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6) Semiramide riconosciuta (1729) 
7) Artaserse (1730) 


- SECONDA FASE (1730-1740): primo periodo a Vienna, è il momento di composizione dei massimi capolavori; i temi sono 
elegiaci, patetici e sentimentali ossia quelli che Metastasio predilige e quelli in cui eccelle. Le situazioni sono conflittuali e 
dipendono da eventi drammatici; l’elemento eroico è per adesso poco usato. Abbiamo: 


1) Demetrio (1731) 
2) Adriano in Siria (1732) 
3) Issipile (1732) 


4) Demofoonte (1733): una delle opere più importanti. Il re dei Traci Demofonte chiede all’oracolo di apollo per quanto i sacrifici 
di vergini dovranno continuare, la risposta è una sorta di enigma: “finchè l’innocente usurpatore siederà sul trono”. Il nobile 
Matusio tenta di evitare che la figlia Dircea sia sacrificata; questa è sposata con Timante, figlio di Demofonte ed erede al trono e 
promesso sposo alla regine frigia Creusa, ma nessuno lo sa. Il fratello di Timante, Cherinto, è andato a pretendere Crusa per 
accompagnarla in Tracia: durante il viaggio se ne innamora e si dichiara ma lei lo respinge duramente nascondendo che anche lei 
ricambia il sentimento. Timante dice di non poter sposare Creusa. Intanto Dircea è fuggita per evitare il sacrificio ma viene 
catturata e imprigionata insieme a Timante, che ha tentato di liberarla. Creusa chiede però la grazia per entrambi e Demofonte la 
accontenta. Timante rinuncia al trono in favore del fratello e improvvisamente si trova una lettera che dice che Dircea è in realtà 
figlia di Demofonte: Timante è disperato ma si trova una seconda lettera che dice che Timante è figlio di Matusio: allora Timante 
sposa Dircea mentre Cherinto, divenuto re, sposa Creusa portando a compimento la profezia di Apollo. 


5) L'Olimpiade (1733): una delle opere più importanti, la cui trama è topica per la produzione del periodo: Mègacle, atlete 
ateniese, è molto amico di Licìda in quanto questi gli ha salvato la vita. E’ però innamorato di Aristea, figlia del re Clistene che 
Licìda vorrebbe sposare. Durante le gare atletiche che decreteranno il vincitore di Aristea, Lìcida chiede all’amico di partecipare 
a nome suo: Mègacle accetta e vince e lascia così la donna all’amico. Intanto Argene, una pastorella amata un tempo da Lìcida e 
che ancora lo ama, denuncia al re Clistene l’imbroglio; Lìcida crede che il re abbia ucciso Mégacle (lo ha invece esiliato) e cerca 
così di ucciderlo, ma viene fermato e condannato a morte. Poco prima dell’esecuzione di scopre che Lìcida è figlio del re e 
fratello di Aristea: sposa allora Argene mentre Mègacle sposa Aristea. Nell’opera si alternano meccanismi della commedia e della 
tragedia e molte sono le situazioni inverosimili che però il pubblico è pronto ad accettare. 


6) La clemenza di Tito (1734) 
7) Achille in Sciro (1736) 

8) Ciro riconosciuto (1736) 
9) Temistocle (1736) 

10) Zenobia (1740) 


-TERZA FASE (1740-1771): il tema principale è quello eroico volto all’esaltazione di esempi di virtù, di conseguenza può 
mancare il lieto fine. In quest’ultima fase la vena poetica principale di Metastasio era terminata. Abbiamo: 


1) Antigono (1743) 

2) Ipermestra (1744) 

3) Attilio Regolo (1750) 
4) Il re pastore (1751) 


5) L'eroe cinese (1752): in Cina a Singana due principesse tartare, Lisinga e Ulania, sono tenute prigioniere. Lisinga ama 
ricambiata Siveno, figlio del reggente, mentre Ulania ama Minteo, amico di Siveno e di cui si sa poco. Una lettera del padre delle 
due comunica la pace tra i popoli e dice che Lisinga sposerà l’erede al trono cinese. Lisinga e Siveno sono sorpresi perché tutti 
sanno che la famiglia reale è stata sterminata circa 20 anni prima: sperando che sia proprio lui il promesso speso Siveno chiede al 
padre Leango di accettare il trono ma questo rifiuta. Leango dice al figlio Siveno che lui è in realtà Svenvango, figlio del re 
salvato dal massacro della famiglia, tuttavia anche Minteo dice di essere Svenvango (almeno così gli ha rivelato l’uomo che l’ha 
allevato sin da piccolo). Durante una sommossa popolare Lisinga dice di aver visto Siveno morire; arriva però Ulania che dice che 
Minteo ha salvato l’amico. Arrivano sulla scena entrambi e Leango da’ la corona a Minteo per il valore dimostrato. Ci sono una 
marea di colpi di scena e alla fine Ulania sposa Minteo che ha capito di essere il figlio di Leango mentre il re della Cina diventa 
Siveno (più o meno). 


6) Nitteti (1756) 
7)Il trionfo di Clelia (1762) 
8) Romolo ed Ersilia (1765) 
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9) Ruggiero (1771) 


Per quanto riguarda la produzione non melodrammatica abbiamo: 
-Rime: vasta produzione poetica di sonetti, odi e canzonette in parte destinati alle opere in parte dovuti ad eventi occasionali. 


-Estratto della Poetica di Aristotele e considerazioni sulla medesima (1773): critica le unità aristoteliche, respinge l’idea della 
catarsi tramite rappresentazione di passioni e terrore a favore di una catarsi proposta dalla rappresentazione della virtù. 


-Epistolario: ben 2654 lettere che documentano la vita di Metastasio e presento molte sue riflessioni. 


Se Metastasio è maestro del “opera seria”, in Italia si diffonde anche 1 “opera buffa”, caratterizzata dallo sperimentalismo 
linguistico (talvolta la produzione è in dialetto) e dall’azione comica. Restando nell’ambito del teatro, la commedia vede il ritrono 
del testo scritto sotto l’influenza del passato prossimo francese dove era fiorito Moliere: Riccoboni (1676-1753) si fa promotore di 
un ritorno al testo scritto che si conciliasse anche con la vivacità della commedia dell’arte. Questa istanza è forte soprattutto in 
Toscana e a Milano. Per quanto riguarda la tragedia essa inizia ad essere in parte sottratta agli schemi troppo rigida delle teorie di 
Aristotele. 


Il periodo che va da 1748 (Pace di Aquisgrana) a 1815 (Congresso di Vienna) si pone in continuità con la fase precedente 
(Barocco-Rococò) per quanto riguarda le tendenza economiche (rivoluzione agricola e industriale + industrializzazione, economia 
verso capitalismo) e sociali (sviluppo demografico, affermazione della borghesia). All’interno di questo periodo si distingue una 
prima fase caratterizzata dall’affermazione dell’Illuminismo e dalle rivoluzioni francese e americana (indicativamente fino al 
1795); l’altra fase corrisponde al periodo napoleonico (molto importante per l’Italia in quanto l’Italia era sempre tutta divisa e per 
la prima volta sente l’odore dell’unità e di quei principi che avevano portato alla rivoluzione francese nel momento in cui viene 
unificata da Napoleone che si autonomina re del Regno d’Italia), rafforza alcune conquiste del periodo precedente e vede la crisi 
dell’Illuminismo. In questi anni ci sono molte riforme un po’ in tutti i campi: istruzione, religione, economia, giustizia, rapporto 
Stato-Chiesa e le nazioni guida sono la Francia e l’Inghilterra, sempre più indirizzate a regimi liberali e parlamentari. Queste 
riforme venivano imposte dall’alto senza che il popolo fosse coinvolto nelle decisioni ed erano alla fine dei mezzi adottati per 
rafforzare il consenso: tale politica prende il nome di dispotismo illuminato dato che i sovrani ascoltavano i suggerimenti degli 
intellettuali illuministi. Sicuramente questi sono gli anni dell’Illuminismo che Kant ha definito come il periodo in cui l’uomo 
usciva dall’età minorale dove era sottoposto a leggi decise da altri per entrare in età adulta, dove era esso stesso a decidere: è un 
movimento nato in Francia che sostiene il valore dell’intelligenza umana e dei criteri scientifici e razionali a cui l’uomo deve 
appellarsi per decidere, abbandonando ogni dogma prestabilito. Il movimento artistico attraverso cui si esprime l’Illuminismo è il 
Neoclassicismo, che così come l’Illuminismo entrerà in crisi con il Romanticismo all’inizio del 1800. Con l’Illuminismo sparisce 
gradualmente la figura dell’intellettuale cortigiano dipendente dalla nobiltà in quanto ormai l’intellettuale è portavoce della 
borghesia, che si afferma in modo omogeneo in tutta Europa sia a livello numerico (più pubblico) sia economico (più possibili 
guadagni). Il nuovo intellettuale è spesso un borghese, è estraneo agli organismi ecclesiastici e sostiene l’individualismo, valore 
inconciliabile con la figura del cortigiano, benché non sempre l’intellettuale viva solo del proprio lavoro. Il suo ruolo nella società 
è quello di agitatore di idee, ossia tende a creare un’opinione pubblica e a intervenire in ogni campo di interesse pubblico con 
pamphlets (- nuova forma del trattato) e giornali: gli intellettuali di oggi discendono direttamente da questi. Lo scopo di 
influenzare l’opinione pubblica da parte degli intellettuali è poi strettamente connesso con la formazione della figura del cittadino, 
che è sì inferiore al re ma non si sente più suo sottomesso suddito, e vuole voce in capitolo decisionale. Gli intellettuali illuministi 
guardano con disprezzo chi non interviene nel dibattito pubblico o non si fa portavoce dei problemi civili: la figura dell’erudito e 
del letterato tende quindi a sparire. Per poter davvero agire sulla società l’intellettuale deve stringere rapporti con chi detiene il 
potere, ma venendoci a contatto deve rinunciare a un po’ della sua autonomia (-— dispotismo illuminato). Gli intellettuali tendono 
a raggrupparsi in organizzazioni indipendenti dal potere statale (no università): ci sono gruppi di discussione in Francia, nuove 
accademie in Italia (dei Pugni, dei Georgofili e dei Trasformisti) e soprattutto le riviste o i giornali che si occupano di temi di 
interesse pubblico e hanno un buon numero di lettori dato l’ aumento dell’alfabetizzazione tra i ceti medi in seguito al periodo di 
riforme in Europa. I modelli dei giornali sono lo “Spectator” per quanto riguarda l’attenzione alla politica e all’attualità nonché 
allo stile pungente e 1 “Encyclopedie” per il gusto di una conoscenza che spazia in tutti i campi: in Italia il risultato più brillante 
è quello de “Il Caffè, fondato da Pietro Verri nel 1764, intorno al quale si riunirono i maggiori saggisti del tempo da giornalismo 
erudito a giornalismo militante). Accanto ai giornali che escono a cadenza periodica nascono anche le gazzette, giornaliere e con 
notizie ovviamente ridotte sia per approfondimento sia per genere (erano soprattutto “comunicazioni” pratiche dei governi ai 
popoli). Questa diffusione si deve ovviamente al fiorire delle stamperie, che si modernizzano e si diffondono ovunque. Dopo l’età 
napoleonica e con la Restaurazione tutto quanto detto viene meno e i nuovi stati cercano nuovamente di inserire gli i intellettuali 
all’interno di strutture controllate (nonostante ovviamente alcuni ne restino fuori, e sono poi quelli più importanti). A livello di 
immaginario si nota come a una progressiva meccanizzazione della vita corrisponda un’esaltazione e un’idealizzazione della 
natura, che diventa meta di evasione e sogno idilliaco. Si creano due tendenza opposte: una che rappresenta la città, le macchine, 
la quantificazione del tempo e dell’esistenza, l’altra che esalta la campagna, l’interiorità e i valori del “anima” e della vita. 
L’Illuminismo abbiamo detto che nasce in Francia e si esprime in quella che è a la più grande opera del 1700 ossia 1 
“Encyclopedie”, un’opera uscita in volume tra 1751 e 1772 in cui i redattori, Diderot e d’ Alembert, cercarono di raccogliere e 


Document shared on www.docsity.com 
Downloaded by: Requiem1 (goroiamanuci@libero.it) 


organizzare ogni campo del sapere, in un’opera mastodontica che ebbe un successo internazionale e contribuì alla diffusione 
dell’Illuminismo. La peculiarità illuministica che si riflette nell’opera è la volontà di “mutare il modo di pensare comune” 
esponendo le conoscenze del tempo con rigore scientifico, in modo specialistico ma anche universale e proponendo un metodo di 
lavoro basato solo sulla ragione per la pubblica utilità e per la felicità degli uomini. Sono poi francesi i maggiori filosofi nonché 
saggisti del tempo cioè Rousseau e Voltaire. In Germania abbiamo poi Kant che si fa portatore dell’ideologia illuminista per poi 
renderla anche problematica con l’idealismo. In Italia l’Illuminismo riguarda solo alcune zone (Napoli, Milano, Toscana, Parma) 
e, sia per la resistenza della figura dell’erudito, sia per la frammentazione politica con conseguente arretratezza economica e 
culturale, è meno forte che in Francia. In Toscana e nel Granducato di Parma l’Illuminismo si configura come un approccio 
tecnico-scientifco volto alla risoluzione di problemi e questioni concrete (sia pratiche che di carattere storico o degli studi 
letterari) mentre soprattutto a Milano e in minor misura a Napoli acquista una dimensione teorica più simile alla Francia. Il 
dominio di Milano come città della letteratura (primato mantenuto per almeno 1 secolo e mezzo) si deve a varie ragioni: 
sviluppo economico (seta) e agricolo, vicinanza geografica alla Francia, dominio degli Asburgo, buoni rapporti tra letterati e 
potere. L’Illuminismo milanese assume uno spirito concreto, capace di agire grazie alla felice relazione che gli ideali degli 
illuministi strinsero con la politica riformista degli Asburgo. In campo artistico (letteratura, scultura, poesia ecc..) Neoclassicismo 
e Illuminismo si fondano: l’arte si ispira alla ragione e a criteri di regolarità di semplicità e armonia e allo stesso tempo deve 
essere utile, avendo un impiego etico-civile. I valori classici, impliciti nel termine Neoclassicimo, sono identificati con moderni 
valori razionali ed è così possibile una sintesi tra un passato sentito con nostalgia e presente. Questa tendenza è forte soprattutto 
in Francia e Italia mentre minore in Germania dove non a caso nasce il Romanticismo, che è la tendenza opposta al 
Neoclassicismo. Il teorizzatore dell’estetica del Neoclassicismo fu lo storico tedesco dell’arte Winckelmann che teorizzò il 
principio secondo cui l’arte è attività creativa e non mimetica in quanto deve unire ogni singolo aspetto di ciò che di bello la 
natura presenta. Dominano i concetti di “nobile semplicità” e “quieta grandezza”; il Neoclassicismo fu visto da alcuni come un 
ritorno al passato, da altri invece come espressione della modernità dato che veniva riformulato il principio classicistico di 
imitazione. In Germania e Inghilterra ci sono affermazioni artistiche che invece sono già delle forme antineoclassiche per non dire 
romantiche: lo Sturm und Drang tedesco (1770-1785) e l’ossianesimo inglese (dal 1765, anno della pubblicazione de “I Canti di 
Ossian” da parte dello scozzese James Macpherson): questi movimenti sono accomunati dall’esaltazione di concetti quali “cuore” 
“genio” “natura” “spontaneità”, insomma in opposizione al controllo razionale dell’illuminismo, altro motivo comunque a questi 
due movimenti è anche il vedere la poesia come espressione di identità nazionale, cosa che sarà tipica del Romanticismo. Molte 
poi sono le posizione intermedie tra Neoclassicismo e Romanticismo come ad esempio Foscolo; a livello teorico ed estetico la 
figura più importante è quella di Burke che teorizza, in termini e con modalità illuministiche, la differenza tra bello e sublime, 
concetto che sarà ripreso dai Romantici. In campo letterario questo si traduce nel fatto che all’egemonia culturale 
dell’Illuminismo non corrisponde una poetica dominante (Neoclassicismo, preromanticismo ecc..). A livello di arte no letteratura 
i più grandi artisti sono Mozart, Beethoven, David e Canova, tanto per non essere ignoranti. La necessità di coinvolgere il 
pubblico si traduce in uno stile lineare e chiaro, lontano dagli arabeschi barocchi; a livello di genere letterari il pamphlet, trattato 
breve e scritto anche per non specialisti, si affianca al trattato mentre lo stile epistolare è presente in tutti i generi dal romanzo, 
alla relazione di viaggio, alle dispute letterarie e filosofiche. La prosa (romanzo e pamphlet) prende ovunque il sopravvento sulla 
poesia, mentre per le tendenze espressive si oscilla tra un tono ironico e satirico tipico dell’illuminismo, e tendenza 
preromantiche che fanno prevalere un atteggiamento patetico-sentimentale, che trova spazio soprattutto nel teatro dove si afferma 
il dramma borghese. A livello linguistico gli illuministi concepivano la lingua come uno strumento vivo, credevano che la retorica 
non servisse per abbellire il discorso ma per renderlo più convincente e negavano l’origine comune di tutte le lingue. In Italia 
questa valorizzazione della lingua si riflette in una valorizzazione dei dialetti, mentre in poesia persiste fino al 1800 la lingua 
tradizionale di derivazione petrarchesca. Dopo la fase di Napoleone si assiste invece ad un ritorno alla lingua pure, politica 
favorita dagli occupanti per “distrarre” gli intellettuali dai problemi attuali. In tutto questo periodo l’influenza italiana all’estero è 
irrilevante mentre le varie tendenze illuministiche e (pre)romantiche arrivano in Italia filtrate da quella che era la nostra tradizione 
letteraria e linguistica, dando risultati originali. Passando all’analisi dei generi letterari diciamo che il pamphlet è l’erede della 
tradizione umanistica del trattato in cui il saggista esponeva una propria idea e la supportava con argomenti propri ed originali 
(differenza con il trattato medievale dove si sostenevano cose già date per vere). La necessità di arrivare ad un pubblico sempre 
più vasto per poterne influenzare l’opinione spingeva i saggisti ad utilizzare uno stile coinvolgente e spesso i concetti che nel 
pamphlet erano diretti ed espliciti venivano adattati in altre forme più accattivanti per il pubblico (romanzo, lettere). I temi 
ricorrenti erano l'economia, la finanza, l’agricoltura e il diretto, non senza riflessioni e dibattiti di derivazione erudita sui temi 
della storia, dell’arte, della letteratura e della lingua. Grande pamphletista e personalità centrale dell’Illuminismo milanese è 
Pietro Verri (1728-1797) che fece parte dell’Accademia dei Trasformati e fu fondatore dell’Accademia dei Pugni in seno alla 
quale nacque “Il Caffè”. Verri è il tipico intellettuale che non esitò a rivestire cariche pubbliche prima per gli austriaci e poi per i 
francesi cercano quella conciliazione tra potere e cultura illuministica di cui si è parlato prima. Scrisse numerose opere di 
economia, storia e filosofia, ma forse l’opera più fortunata per tutta una serie di motivi fu “Osservazioni sulla tortura” dove 
analizzando i processi agli untori di Milano per la peste del 1630 mostra l’insensatezza dell’uso della tortura sia dal punto di vista 
dell’utilità che della moralità (+ atteggiamento illuminista: mettere in luce l’inefficacia di un sistema che va riformato). Il 
pamphlet illuministico italiano più noto si deve però ad un altro milanese, Cesare Beccaria (1738-1794) che pubblicò nel 1764 
“Dei delitti e delle pene”: l’opera scatenò un grande dibattito tra chi la negava (la Chiesa la mise all’Indice) e chi invece mostrava 
di ammirarla (“Il Caffè”, Voltaire e altri ideologues francesi). Con un approccio utilitaristico e atto ad agire positivamente sulla 
realtà tipico dell’Illuminismo, Beccaria dimostra come il sistema giuridico presente non fosse a servizio della giustizia ma a 


» 
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servizio di chi detiene il potere: era dunque assurdo e infondato. Si scaglia contro la pena di morte e la tortura mentre afferma 
che le pene debbano essere socialmente utili e disincentivare la criminalità (ad esempio la pena di morte non è utile perché non 
spaventa i criminali); espone la differenza tra reato e peccato in un’ottica di giustizia laica e fa infine proposte di miglioramento. 
L’altro centro di diffusione dell’Illuminismo era il Regno di Napoli dove troviamo altri intellettuali ma meno importanti del duo 
Verri-Beccaria; il più importante è probabilmente Antonio Genovesi (1712-1769), intellettuale moderato e di stampo teorico 
tipico della tradizione italiana che pubblicò discorsi di riflessione letteraria e ottenne a Napoli la prima cattedra europea di 
economia politica. Alla sua morte al pensiero moderato di cui si fece rappresentante si affianca un’ideologia più rivoluzionaria, 
tipicamente francese: è questo il caso di Vincenzo Cuoco (1770-1823) che documentò con passione e accuratezza diretta la 
fallimentare rivoluzione napoletana del 1799: lo cito perché le sue idee sulla rivoluzione, che ovviamente si ispirava alla 
Rivoluzione Francese, furono riprese durante il Risorgimento. In Italia l’Illuminismo influenza anche il campo degli studi critici 
di letteratura: il risultato più significativo è raggiunto da Giuseppe Baretti (1719-1789), nato a Torino e vissuto per lungo tempo 
a Londra, che pubblicò tra 1763 e 1765 a Venezia la rivista “La frusta letteraria” che analizzava e recensiva le principali novità 
italiane in campo letterario: è una critica militante, dove il critico si schiera a favore o contro un’opera, aprendo discussioni che 
continuavano poi anche su altri giornali. Ci furono del resto anche forme di resistenza all’Illuminismo: a Venezia i fratelli Gozzi 
difesero il classicismo in letteratura e le vecchie istituzioni politiche; mentre le tendenze preromantiche tedesche e inglesi furono 
assorbite da Alessandro Verri (1741-1816) le cui opere sono piene di tensioni sepolcrali e da Melchiorre Cesarotti (1730-1808) 
che tradusse in italiano, tra le moltissime opere, “I canti di Ossian” e si fece portatore dell’esaltazione dell’individualismo e della 
momento creativo passionale coniugandolo con la sensibilità classica di cui era profondo conoscitore (insegnava greco a Padova). 
Per quanto riguarda la poesia essa perde il primato rispetto alla prosa e risente della concezione utilitaristica della letteratura 
illuminista: si occupa di temi sociali e civili e perde la propria dimensione lirica (nel senso di analisi soggettivi e esistenziale 
inaugurata da Petrarca). Le due tendenza principali presenti in poesia, neoclassicismo e preromanticismo, rifiutano la recente 
stagione arcadica e manifestano entrambe la coscienza della modernità: il neoclassicismo si mostra consapevole della frattura tra 
passato e presente benché desideri recuperare i valori del passato; il preromanticismo si fa invece portatore di una visione nuova, 
in contrasto con gli ideali illuministici ma che a ben vedere anche la poetica dei neoclassicisti accoglie in quello spirito di 
turbamento e malinconia per una frattura insanabile con il passato (per capire Leopardi è proprio diviso tra queste due tendenze, è 
difficile dire se sia neoclassico o romantico). I poeti rappresentanti di questo neoclassicismo “malinconico” sono Ippolito 
Pindemonte (1753-1828), che fece parte dell’ Arcadia da cui riprese l’immaginario bucolico ma che arricchì con turbamenti e 
preromantici + scrisse “I sepolcri” (tema della sepoltura e dei morti e tipicamente romantico, ciò che c’è di neoclassico nel 
poemetto è la dimensione soggettiva, che non è invece presente nell’opera di Foscolo) nello stesso anno di Foscolo, dopo averne 
parlato insieme, e Vincenzo Monti. Gli altri grandi poeti del periodo sono Parini e Foscolo, più prettamente illuministi dal punto 
di vista ideologico (le loro opere vogliono avere un impatto sociale e civile, sono opere di denuncia e propongono rimedi) e tesi 
tra neoclassicismo e romanticismo (soprattutto Foscolo è proprio al limite). 


Vincenzo Monti 


Vita: -1754: nasce in provincia di Ravenna da una famiglia di proprietari terrieri; studia prima a Faenza poi medicina e 
giurisprudenza all’ Università di Ferrara 


-1775: entra nell’ Arcadia e pubblica le prime opere; ha buon successo e stringe amicizia con il cardinale Scipione Borghese, che 
lo invita a Roma 


-1778-1797: vive a Roma dove si cala nelle vesti di poeta-cortigiano alla corte papale scrivendo opere in onore di questo o quello; 
ottiene enorme successo a Roma mentre si dichiara anacronisticamente erede dell’Illuminismo. Scrive un’opera nella quale 
condanna la Rivoluzione Francese. 


-1797-1799: va a Milano dove si propone quale poeta ufficiale della rivoluzionaria Repubblica Cisalpina. Appena però i francesi 
perdono la città fugge a Parigi. 


-1799-1801: è a Parigi dato che Milano è stata momentaneamente presa dall’esercito austro-russo. 


-1801-:1828 dopo che Milano è stata ripresa da Napoleone torna nella città dove resterà fino alla morte; durante il periodo 
napoleonico, che non manca di celebrare nelle proprie opere, ottiene la cattedra a Pavia, poi è nominato poeta ufficiale del 
governo e infine storiografo del Regno d’Italia. Tuttavia appena Napoleone è sconfitto dagli austriaci passa tranquillamente a 
celebrare il loro ritorno in Italia e si fa così portavoce degli ideali della Restaurazione (siamo intorno al 1815). Negli ultimi anni 
collabora alla “Biblioteca italiana”, periodico letterario filoaustriaco, e si occupa di questioni linguistiche e di traduzioni. Muore 
nel 1828. 


Opere e poetica: poeta celebrativo nei confronti del presente e sempre disposto/costretto a cambiare posizione per stare dalla parte 
di chi ha il potere, è stato molto attaccato dai poeti successivi (Foscolo, Alfieri, Leopardi che di lui dice “poeta veramente 
dell’orecchio e dell’immaginazione, del cuore in nessun modo”). La sua poesia è puramente celebrativa, non si rivolge a questioni 
civili, è aproblematica e la sua figura è molto più simile a quella del cortigiano che a quella dell’illuminista: ha quindi anche poco 


Document shared on www.docsity.com 
Downloaded by: Requiem1 (goroiamanuci@libero.it) 


senso dire se in lui sia più forte la tendenza neoclassica (nelle forme e nei temi, ma svuotata di quel senso di modernità detto 
prima) o romantica (sicuramente assente). Fu un grandissimo traduttore di opere greche (“Iliade”), latine e degli illuministi 
francesi: nelle sue traduzioni non conta tanto il rigore filologico ma la capacità di attualizzare le situazioni descritte nei classici. 
Come poeta risulta un lirico senza autenticità e un epico senza ideali, come scrittore di opere teatrali tenta di rappresentare, con 
scarso successo, il proprio classicismo borghese. Scrisse una marea di opere, quasi tutte d’occasione e con intento celebrativo ma 
nessuna contribuì allo sviluppo di alcun genere letterario 

-La visione di Ezechiello (1776) 

-Prosopopea di Pericle (1779): ode scritta per esaltare la rinascita culturale di Roma sotto il papa Pio VI 

-Saggio di poesie (1779): 

-La bellezza dell’universo (1781): poemetto 

-Cantate per la nascita del Delfino (1782) 

-Il Pellegrino Apostolico (1782) 


-Sciolti a Sigismondo Chigi (1782): vedi sotto, è molto simile 


-Pensieri d’amore (1782): endecasillabi sciolti dove riprende i temi de “Dolori del giovane Werther” traducendoli in una 
malinconia tipica del Neoclassicismo turbato da sentimenti preromantici 


-Versi (1783) 

-Al signor di Montgolfier (1784):ode ispirata alle prime prove di volo con la mongolfiera, Feroniade (poema incompiuto) 
-Aristodemo (1786): tragedia 

-Galeotto Manfredi (1787): tragedia 

-Sulla morte di Giuda (1788): sonetti 

-Alla marchesa Malaspina della Bastia (1788): ode 

-Bassvilliana (1793) poema incompiuto nel quale critica gli ideali della Rivoluzione Francese 
-Invito di un solitario a un cittadino (1793) 

-La Musogonia (1797): poema incompiuto dedicato a Napoleone 

-Prometeo (1797): poema incompiuto 

-Il fanatismo (1797) 

-La superstizione (1797) 

-Il pericolo (1797): poemetti 

-Per il congresso di Udine (1797): canzone 

-Nell’anniversario del supplizio di Luigi XVI (1799): inno 

-Per la liberazione dell’Italia (1800): canzonetta 

-Poesie (1800): esempio di poesia lirica disimpegnata. 


-Dopo la Battaglia di Marengo (1801): canzonetta scritta in concomitanza con il suo ritorno a Milano, è una delle poche nella 
quale emerge un sentimento vero. 


-Mascheroniana (1802): poema in 5 canti in cui Monti riflette sulla difficile situazione italiana e mostra di confidare in Napoleone 
-Caio Gracco (1802): tragedia 

-Il beneficio (1805) 

-Alla maestà di Napoleone (1805): dedicato a Napoleone 

-Il bardo della Selva Nera (1806): poema incompiuto dedicato a Napoleone. 
-I Pittagorici (1808): dramma 

-La spada di Federico II (1809) 

-La Palingenesi politica (1809) 

-Ierogamia in Creta (1810) 

-Le api acridi in Alvisopoli (1811) 

-Il mistico omaggio (1815) 
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-Il ritorno di Astrea (1816): scritto dopo la presa di potere dell’Italia Settentrionale da parte degli austriaci. 
-Per un dipinto dell’ Agricola (1822) 

-Rappresentante la figlia dell’ Autore (1822): sonetto 

-Per le quattro tavole dell’ Agricola (1822): canzone 

-Sermone sulla mitologia (1825): poemetto 

-Le nozze di Cadmo e d’Ermione (1825): poemetto 


- Pel giorno onomastico della mia donna Teresa Pikler (1826): Teresa Pikler era la moglie e in questa poesia c’è del sentimento 
senza intenti celebrativi 


Giuseppe Parini 


Vita: -1729-1739: nasce in Brianza ed è l’ultimo di una numerosa famiglia; il padre è commerciante di seta ma la famiglia ha 
problemi economici e Parini (nato con il cognome “Parino” che lui stesso ritoccò dopo) si trasferisce da una prozia a Milano che 
si offre di pagargli gli studi 


-1739-1752: frequenta le scuole dei Barnabiti (dei frati) e leggi i classici latini e greci e i lirici italiani; due anni dopo prenderà gli 
ordini sacerdotali (1754) 


-1753: entra nell’ Accademia dei Trasformati dove ci sono Verri e Beccaria: è introdotto agli ideali dell’Illuminismo stemprati 
dalla tradizione italiana 


-1754-1762: è introdotto negli ambienti alti di Milano ed è precettore in casa Serbelloni; pare che sia stato licenziato per aver 
preso le difese della figlia dell’insegnante di pianoforte 


-1763-1768: è precettore di Carlo Imbonati, figlio di Giuseppe Maria Imbonati che era il fondatore dell’Accademia dei 
Trasformisti, sensibile quindi agli ideali illuministi 


-1768: è nominato poeta ufficiale del Teatro Regio per il quale curava gli allestimenti delle opere 


-1769: è nominato direttore della “Gazzetta di Milano” e insegnante presso le Scuole Palatine: siamo in questi anni nel periodo del 
dispotismo illuminato di Maria Teresa, che vide in Parini un perfetto interlocutore perché illuminato moderato 


- 1770-1790: si occupa della riforma del sistema scolastico voluta da Maria Teresa e da Giuseppe II. 


-1796: i francesi occupano Milano e lui viene allontanato da incarichi politici mentre continua ad insegnare presso le Scuole 
Palatine. Rispetto alla Rivoluzione Francese aveva oscillato tra favore, pensando che solo così gli ideali dell’Illuminismo 
potessero affermarsi a pieno, e opposizione, temendo la degenerazione della rivolta: prevalse la seconda opinione ma i francesi lo 
considerarono un sostenitore della rivoluzione 


-1799: muore a Milano. 


Opere e poetica: Parini concepisce la poesia come strumento di intervento civile e ciò lo rende perfettamente in linea con gli 
ideali illuministici, mentre la profonda conoscenza ed imitazione dei classici lo inserisce nella poetica neoclassicista (così come 
per l’idea che la poesia deve comunicare bellezza: solo così infatti può agire sulla mente delle persone). E° un moderato ma dato il 
suo impegno costante fu considerato per tutto il 1800 il simbolo del letterato impegnato in senso civile e morale. Temi e materie 
nuove si incanalano in strutture tradizionali (soprattutto l’ode sul modello oraziano) condite con una graffiante ironia. La sua vita 
e la sua poetica sono ispirate all’idea della moderazione (metriotes di Orazio) e Parini vuole cambiare i contenuti senza 
modificare le strutture (sia in poesia che nella società): per queste sue idee fu sempre in buoni rapporti con il potere e stimato dai 
suoi colleghi e successori. 


-Alcune Poesie di Ripanio Eupilino (1752): 94 testi di vario tono che richiamo la poesia di Petrarca e quella dell’ Arcadia 


-Dialogo sopra la nobiltà (1757): benché critichi i vizi della nobiltà non ne mette in discussione il ruolo sociale di promotrice della 
nuova cultura: ritiene che modificando certi aspetti la nobiltà possa sempre trainare tutta la società. Ne riconosce la raffinata 
cultura e insomma la posizione privilegiata nella gerarchia sociale: è forse questo aspetto che lo separa dagli illuministi più 
radicali e lo mette invece in linea con la politica austriaca. C’è da dire che su questo Parini si sbagliava, in quanto alla fine il ruolo 
di motore della società passò nel giro di pochi decenni alla borghesia. 


-Discorso sopra la poesia (1761): affermazione di poetica: la poesia deve fondarsi sul vero che è anche l’utile mentre l’uomo deve 
cercare la felicità che può ottenere servendosi della ragione. 


-Il Giorno: poema in endecasillabi sciolti (un omaggio alla Moda) rimasto incompiuto. Inizialmente il poeta avrebbe voluto 
pubblicare 3 poemetti intitolati “Il Mattino” (pubblicato nel 1763), “Il Mezzogiorno” (pubblicato nel 1765) e poi “La sera”, che 
non venne mai realizzata e doveva criticare in modo sarcastico i vizi della società aristocratica milanese. In una seconda fase 
pensò invece ad un poema organico, intitolato “Il Giorno”, diviso in 4 parti (“Il Mattino”, “Il Meriggio”, “Il Vespro”, “la Notte”) 
che avrebbe raccolto i due poemetti pubblicati negli anni ’60 integrati da altre parti: anche questa opera non venne però portata a 
termine. “Il Mattino” 1763 inizia con la dedica antifrastica alla Moda (meccanismo dell’antifrasi è cardine di Parini) e passa poi a 
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descrivere i personaggi: il poeta si immedesima in una “Precettor d’amabil rito” che educa il “Giovin Signore”, nobile ozioso, ai 
piaceri e ai divertimenti corrispondenti ai tre momenti della giornata (da qui la tripartizione dell’opera). In realtà il precettore non 
da’ insegnamenti di alcun tipo, e il poema diviene la descrizione della giornata del giovane nobile. Ne “Il Mattino” ci viene 
descritto il risveglio del giovane, il modo in cui sbadiglia elegantemente, la sua acconciatura mattutina e la toilet, le lezioni di 
canto, ballo, francese, il modo in cui evita di parlare con il sarto per non pagarlo, la sua lettura di libri alla moda anche di scritturi 
illuministi, la preparazione per il pranzo a casa della sua donna, di cui è il cicisbeo e il viaggio in carrozza: tutto è descritto in 
termini parodistici e con l’antifrasi. Ne “Il Mezzogiorno”cambia la figura del precettore che diviene più “cantore” delle azioni del 
giovin signore. Durante il pranzo vengono descritti i commensali che rappresentano i vari tipi di uomini: tra tutti spicca il 
vegetariano a cui si collega la storia della “vergine cuccia”. Il giovane nobile è attento a mostrare la propria “cultura” ripetendo a 
pappagallo frasi letti qua e là in libri illuministici, mostrando un forma ipocrita di ricezione sarcasticamente denunciata da Parini. 
Si racconta anche la favola mitologica del Piacere che spiegherebbe la differenza tra gli uomini. “Il Mezzogiorno” si conclude con 
il giovane e la sua dama che se ne vanno in carrozza ed è da qui che ripartono i due capitoli finali de “Il Giorno”. “Il Giorno”, 
rispetto, ai pometti precedenti, mostra gli stessi temi ma trattati in modo diverso, in maniera meno sarcastica e criticando più la 
società intera che le singole figura che trovavano un rilievo maggiore nei poemetti degli anni ‘60. Questo fatto dipende dal 
maggior impegno che Parini avevi assunto (collaborava con gli austriaci per varie riforme) e dunque anche nel secondo poema 
prevale un impegno politico, più propositivo e meno sarcastico e irrisorio. Il fatto poi che “Il Giorno” non sia concluso può 
dipendere dagli esiti della Rivoluzione Francese, che aveva evidenziato come non fosse più la nobiltà la classe sociale da cui 
potesse partire un rinnovamento culturale e sociale. I primi due capitoli sono molto simili a quelli degli anni ‘60 anche se i toni 
sono più moderati, e l’ironia più fredda e distaccata, “Il Vespero”, incompiuto, descrive la passeggiata in carrozza del giovin 
signore e della dama che si fermano da vari amici: spicca una critica per la poesia cortigiana, che nel testo è rappresentata dalle 
poesie celebrativi di molti poetastri per la nascita di un primogenito di una famiglia nobiliare. “La Notte”, anch’essa incompiuta, 
si apre con una riflessione tra la differenza della notte tra gli antichi e i moderni; il giovin signore e la dama si recano al 
ricevimento notturno di una matrona in cui tutti i convitati mostrano le loro “abilità” in cose alquanto futili che rappresentano una 
società condannata, senza alcuna speranza di rinnovamento. 


Entrambe le produzioni, quella del ’60 e quella successiva, sono caratterizzate da un’ironia che si manifesta nell’innalzamento di 
una materia indegna, tramite una narrazione condotta con uno stile raffinato e retoricamente elaborato che non si addice per nulla 
alla materia trattata: si crea un sentimento di straniamento, che spinge il lettore a dubitare di qualsiasi cosa il narratore dica. Gli 
spazi del racconto sono quelli interni dei palazzi nobiliari e il tempo della storia è un tempo che non ha nulla di storico, e riflette 
una parte di società che vive completamente estranea ai mutamenti del mondo. Il personaggio principale, il giovin signore, non ha 
un carattere e non riceve nemmeno il nome e vuole rappresentare un tipo umano, così come lo sono i vari personaggi che si 
incontrano nella narrazione. La figura del precettore è più complessa: da una parte è complice e giustificatore delle azioni del suo 
discepolo, ma facilmente si mostra l’ironia di questa posizione, in cui Parini non fa che indossare una maschera per dissacrare i 
comportamenti della nobiltà (complicità narrativa e smascheramento ideologico). Un altro elemento importante è la critica che si 
presenta spesso ad una letteratura utilizzata a fini esibizionistici, che non lascia nulla nella mente dei lettori e resta 
sostanzialmente sprecata (è la paura del Parini delle ultime odi). 


-Odi (1791 1°edizione, 1795 2°edizione): raccolte di odi scritte dal 1757 fino al 1795 che circolavano clandestinamente in modo 
sparso e spesso non ultimato e quindi Parini, più per necessità che per volontà sua, decise di raccoglierle e pubblicarle insieme. La 
prima edizione contiene 22 testi, la seconda 25. A livello formale e stilistico le “Odi” sono dirette discendenti della poesia 
arcadica, mentre a livello di contenuto e tono l’influsso è quello illuminista e oraziano. Si possono distinguere tre fasi di 
produzione, accomunate da temi simili: 


1) 1757-1770: temi sociali e civili che mostrano l’impegno pubblico del poeta. Tra le odi spiccano “La salubrità dell’aria” del 
1759 dove emerge il tema ricorrente e tradizionale della differenza tra città e campagna, con l’esaltazione della vita agresta e la 
denuncia della civiltà moderna, che fa dell’arricchimento lo scopo principale finendo per nuocere a se stessa; “L’innesto del 
vaiuolo” del 1765 dove difende le tecniche di difesa contro il vaiolo attaccando le posizioni oscurantiste; “Il bisogno” del 1766 
che riprende i temi de “Dei delitti e delle pene” dando la colpa della criminalità alla società tutta. 


2) 1777-1785: ai grandi temi sociali si sostituisce il tema della funzione sociale della cultura e dell’educazione (sempre argomento 
sociale ma in una prospettiva minore, più limitata); in questa fase della produzione si inserisce anche “L’educazione” del 1764 
dedicata a Carlo Imbonati dove Parini delinea un modello educativo impegnato e aristocratico; altre odi di rilievo sono “La recita 
de’ versi” dove critica l’usanza di recitare poesie durante i banchetti tra l’incomprensione generale e soprattutto “La caduta” del 
1785 che segna il passaggio all’ultima fase di produzione: in questa ode Parini si autodescrive come esempio di coerenza e 
sventura, fedele a valori che la società non ritiene importanti; di conseguenza viene meno la volontà di agire attivamente sulla 
società mentre la poesia diviene solamente testimonianza di coerenza e resistenza. 


3) 1787-1795: oltre a poche odi ancora civilmente impegnate, prevale il tema dell’analisi dell’interiorità malinconica, della 
descrizione di bellezze femminili e del ripiegamento negli affetti personali e nei ricordi: in queste poesie è sensibile l'impronta 
neoclassica. 


-Parini scrisse anche tre opere teatrali: 


1) Amorosa inconsistenza 
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2) Iside salvata 
3) Ascanio in Alba (1771): descrive il matrimonio tra Ascanio e la ninfa Silvia. 
Ugo Foscolo 


Vita: -1778: nasce a Zante come Nicolò Foscolo (il nome Ugo lo adotta nel 1797), un’isola greca appartenente a Venezia, da padre 
veneziano a da madre greca (— l’origine greca avrà influenza nella sua produzione poetica). Vive a Zante fino al 1785. 


-1785-1788: la famiglia raggiunge il padre a Spalato, in Dalmazia. Il padre muore nel 1788 e Ugo è affidato a una zia di Zante. 
-1788-1793: è a Zante dalla zia. 


-1793: si ricongiunge con la madre a Venezia dove starà per molto tempo. Conosce il greco moderno nonché il latino e il greco 
classico; per la sua abilità letteraria è ammesso al prestigioso circolo di Isabella Teotochi, del quale diviene amante, e scrive le 
prime opere nonché traduzioni. 


-1796: è entusiasta per la discesa in Italia di Napoleone e sostiene la causa della Francia rivoluzionaria: queste simpatie lo fanno 
cacciare da Venezia 


-1797: Napoleone entra a Venezia e Foscolo si arruola come cavaliera della Repubblica Cispadana; lo stesso anno però Napoleone 
cede la Repubblica all’ Austria con il Trattato di Campoformio: è la delusione politica più grande della sua vita e causa anche 
un’evoluzione nella poetica e nell’ideologia, sempre più volta al pessimismo. 


-1798: si sposta a Milano e compie viaggi a Bologna (dove vengono stampate “Ultime lettere di Jacopo Ortis”) e in altre città 


-1799-1803: si arruola nella Guardia Nazionale della Repubblica Cisalpina: è ferito, combatte in numero battaglie ed esegue 
missioni militari in Toscana dove si innamora di Isabella Roncioni; tornato a Milano si innamora della nobildonna Antonietta 
Fagnani. E’ un periodo di intensa attività letteraria e di buoni successi editoriali 


-1804-1806: è nella Francia del Nord con un contingente italiano e ha una relazione con l’inglese Fanny da cui ha una figlia che 
conoscerà anni dopo; incontra Manzoni a Parigi 


-1806-1807: torna a Venezia dove ritrova la madre dopo circa 10 anni, ristabilisce la relazione con Isabella Albrizzi e incontra 
Pindemonte a cui dedica “Dei Sepolcri”; riceve incarichi militari e di rilevamento topografico perciò si sposta molto. Il suo 
atteggiamento franco e risoluto con i francesi gli causa inimicizie con i letterati del tempo 


-1812-1813: è a Firenze dove conosce Quirina Mocenni e la contessa d’ Albany 


-1814-1815: dopo la sconfitta di Napoleone a Lipsia riprende il posto nell’esercito per provare a difendere l’indipendenza dagli 
austriaci ma, una volta che questi prevalgono, deve giurare fedeltà alla nuova potenza e fugge in esilio 


-1815: inizia l’esilio che lo porta tra Svizzera e Germania dove sopravvive vendendo la propria biblioteca a Quirina Mocenni 


-1816-1827: vive in esilio a Londra dove lavora per giornali e riviste scrivendo soprattutto saggi di critica sui maggiori scrittori 
della letteratura italiana; nonostante questo vive in condizioni di povertà e di inedia che lo portano a rocambolesche avventure (è 
incarcerato, vive sotto falso nome) assistito da una figlia e da pochi amici. Muore nel 1827 di idropisia ed è seppellito a Chiswick 
per poi essere portato a Santa Croce a Firenze nel 1871. 


Opere e poetica: Foscolo ha approvato solo 1 carme, 2 odi e 12 sonetti della sua vasta produzione, segno di un impeto 
compositivo a cui si opponeva un controllo classico; se ben si nota è proprio la contraddizione ciò che caratterizza tutta la sua 
produzione e la sua vita. E’ il primo scrittore borghese, che deve vivere del proprio lavoro e quindi deve adattarsi a varie 
condizioni per sopravvivere. Rispetto all’ Illuminismo Foscolo ne condivide la visione laica e materialistica, mentre non condivide 
la visione dell’intellettuale come uno “scienziato” a servizio della comunità; per Foscolo l’intellettuale è soggetto alla poesia e 
all’arte ed è portavoce della coscienza collettiva. C’è in Foscolo una sfiducia nel progresso e nella scienza, nonché un pessimismo 
sociale di derivazione machiavelliana che si discosta dalla fiducia degli illuministi nel poter agire sulla società. E’ sicuramente un 
intellettuale militante benché non manchi un accurato lavoro di critico letterario in cui prevale un atteggiamento scientifico; fu 
anche un grande traduttore dei classici e dei romanzi francesi e inglesi: le sue traduzioni sono piuttosto fedeli al testo originale ma 
risultavano difficili per il pubblico, che privilegiò le traduzioni di Monti. Ecco le opere (ne mancano alcune che volendo sono su 
wikipedia): 


-Epistolario (tutta la vita): molte lettere conservate e molte perdute di argomento amoroso oppure rivolte alla famiglia, agli amici, 
agli editori oppure originate da circostanze pubbliche e politiche. E’ forte la volontà di Foscolo di rappresentarsi e dunque il 
contenuto delle lettere, benché utile per ricostruire le sue vicende e il suo pensiero, non deve essere preso alla lettera. La 
spontaneità della comunicazione è sempre unita all’artificio e all’elaborazione letteraria. 


-Tieste (1795): tragedia in endecasillabi sciolti in 5 atti che rispetta le unità aristoteliche. Ad Argo, Erope ama Tieste e ne è 
riamata ma la giovane Erope è promessa sposa al re Atreo, fratello di Tieste. Il giorno prima delle nozze Erope si concede a Tieste 
e ne nasce un figlio; venutolo a sapere Atreo lo strappa alla madre e lo da’ ai custodi. 5 anni dopo Erope strappa il figlio ai 
custodi: vorrebbe ucciderlo ma la madre di Atreo e Tieste, Ippodamia, se lo fa consegnare. Tieste è appena tornato ad Argo 
credendo che Erope sia morta; la madre lo trova e lo nasconde in un tempio. Intanto Atreo è deciso a perdonare il fratello e la 
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moglie, che invece vorrebbe morire. Atreo scopre che il fratello è in città e fa circondare il tempio dove si nasconde; nonostante 
Erope lo preghi di fuggire Tieste tenta di uccidere Atreo ma è catturato dalle guardie. Ippodamia supplica Atreo di perdonare 
Tieste; questo allora gli offre una coppa che anziché di vino è piena del sangue del figlio di Erope e Tieste, che ha appena fatto 
uccidere. Preso da un impeto di furore Tieste si uccide e Erope cade a terra tramortita. 


-Ultime lettere di Jacopo Ortis: romanzo epistolare uscito in più edizioni che occupò Foscolo per circa 20 anni. Nel 1798 uscì 
un’edizione apocrifa completata da un certo Angelo Sassoli a insaputa dell’autore che Foscolo disconobbe; nel 1802 esce invece 
la prima edizione completa a firma di Foscolo. Dopo una versione accresciuta pubblicata a Zurigo nel 1816, l’edizione definitiva 
è del 1817, uscita a Londra. Il romanzo è costituito da una raccolta ordinata di lettere che Jacopo invia soprattutto all’amico 
Lorenzo Alderani tra 1 11 ottobre 1797 e il 25 marzo 1799. Ci sono alcune parti che fungono da cornice scritte da Lorenzo, così 
come sua è la conclusione. La narrazione inizia il girono del Trattato di Campoformio (1 11 ottobre appunto); Jacopo, deluso ma 
animato da ideali patriottici si ritira sui Colli Euganei dove incontra Teresa che ama e da cui è riamato. Il padre però l’ha già 
promessa in sposa al ricco Odoardo e Teresa è ferma nell’obbedienza. Distrutto dal dolore Jacopo viaggia per l’Italia: a Milano 
incontra Parini mentre a Ventimiglia riflette sul in modo pessimistico sul destino e sulla storia dell’umanità. Tornato sui Colli 
Euganei apprende del matrimonio di Teresa, la incontra per un ultimo bacio e poi si suicida pugnalandosi al cuore. Benché sia 
forte il modello di eroismo alfieriano (eroe incapace di compromesso e votato solo a valori assoluti) e quello del Werther di 
Goethe, è giusto sottolineare l’originalità dell’opera data soprattutto dal taglio autobiografico (in alcune lettere Foscolo si firmava 
Ortis). L’opera mostra la caduta degli ideali illuministici di fiducia positiva nei valori civili e nella storia: domina un senso di 
irrazionalità e incertezza e la natura si mostra turbata, quasi specchio dell’interiorità del poeta: è forte dunque l’influsso 
preromantico sottolineato anche dal taglio soggettivistico (è scorretto dire che è un’opera romantica in quanto mancano molte 
altre caratteristiche). Il romanzo ci mostra due grandi illusioni: l’amore e la poesia; il primo è negato mentre la seconda non riesce 
a conciliare o ad alleviare i dolori del poeta. Sia Jacopo Ortis che Lorenzo Alderani sono due alter ego di Foscolo: il primo è il 
rappresentate della giovinezza e di tutto un insieme di valori che rimandano all’eroismo e alla mancanza di compromesso, il 
secondo è invece un moderato, disilluso dalla vita. La morte di Jacopo è la morte di una parte di Foscolo, la morte di quella parte 
che rifiuta la società in cui vive e segna il passaggio dal mito della giovinezza, segnata da profonde delusioni, ai miti della 
rinuncia, del distacco, della morte e della tomba. Scrivendo questo romanzo Foscolo non disponeva di una tradizione romanzesca 
e dunque è molto più forte l’influsso della lirica che si nota nella mancanza di azione e di intreccio in virtù di una riflessione più 
introspettiva e personale condotta sul solo Jacopo 


-A Luigia Pallavicini caduta da cavallo (1799): ode dal gusto arcadico in cui il poeta trasfigura la bellezza della destinataria in un 
ideale supremo di bellezza 


-Sesto tomo dell’io (*1799-1801): abbozzo di romanzo autobiografico incompiuto in cui Foscolo parla di se stesso chiamandosi 
Lorenzo e dove racconta il suo 23esimo anno di vita. Ad oggi restano solo una serie di brani slegati 


-All’amica risanata (1802): ode dedicata ad Antonietta Fagnani Arese in cui alla tradizionale descrizione della bellezza della 
donna si aggiunge un soffermarsi sui gesti, sulle azioni che il poeta innalza attraverso la sua poesia. La bellezza della donna ha poi 
una forte carica sessuale. L’ode è uno degli esempio migliori di neoclassicismo foscoliano dati i fitti richiami della poesia classica 
e per il tema della bellezza, posto in posizione di rilevo visto come cardine dell’intera vita. La bellezza non è però quella della 
donna ma quella stessa della poesia del poeta, che usa la donna come oggetto per esser emessa in rilievo 


-Poesie (1803): raccoglie l’esigua produzione poetica di Foscolo, che si concentra in 5 anni, dal 1798 al 1803: ci sono 12 sonetti e 
due odi (quelle già dette sopra). Tra i sonetti più famosi ci sono “A Zacinto” “Alla sera” “In morte del fratello Giovanni”, che 
furono composti per ultimi. Il modello delle odi è l’ultimo Parini mentre per i sonetti, i cui esiti richiamano i sentimenti dell’Ortis, 
i modelli sono Petrarca e Alfieri. I temi sono vari: predomina quello amoroso, quello politico-culturale e quello autobiografico: 
soprattutto negli ultimi componimenti emerge la conflittualità interiore che ha caratterizzato tutta la vita e la poetica di Foscolo ed 
è interessante notare anche come il periodo di stesura di queste poesie corrisponda con l’elaborazione dell’Ortis. Certo è che nei 
sonetti meglio che altrove emerge la personalità del poeta e la sua indole tormentata e lacerata nonché la sua impostazione 
classica, che emerge nei riferimenti e nello stile 


-Dei Sepolcri (1806): carme formato da 295 endecasillabi sciolti, è un’opera compatta e definita, che Foscolo non ritoccò dopo la 
prima edizione. Ha un forte impianto argomentativo sorretto da uno stile elevato, un carattere civilmente impegnato (+ fu 
impropriamente letta in senso patriottico durante il Risorgimento) e pone la questione del senso della morte e del rapporto con i 
morti quando vengono a mancare i valori religiosi che fino a quel momento avevano accompagnato quell’inevitabile passaggio: 
insomma il tema viene affrontato e rivalutato dal punto di vista laico (cosa tipica dell'Illuminismo). L’opera è dedicata a Ippolito 
Pindemonte con cui Foscolo aveva discusso sul tema delle sepolture e che aveva scritto un carme simile, intitolato “I Cimiteri” 
che non sappiamo se Foscolo conoscesse o meno. Il tema delle sepolture era salito alla ribalta dopo l’emanazione dell’Editto di 
Sant Cloud del 1806 che prevedeva che i morti fossero seppelliti fuori città ed imponeva restrizioni sulle iscrizioni funebri: 
Foscolo all’inizio si fece portatore di una prospettiva materialistica e quindi disinteressata, ma in seguito cambiò idea e “Dei 
Sepolcri” si mostrano apparentemente come una sorta di ritrattazione. Il genere dell’opera è dubbio: carme fa riferimento alla 
poesia classica impegnata e solenne, ma il testo può anche essere visto come un’epistola in versi (diffusa nel 1700 + c’è un 
destinatario esplicito) o come un poemetto filosofico. Il tema sepolcrale era tipico delle poesia preromantica e anche il metro era 
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comune: la novità dell’opera sta nel suo intento dimostrativo, nel procedere tramite argomentazioni ed esempi e nel continuo 
rapporto tra passato e presente. Lo stesso autore dice che il testo può essere diviso in 4 parti: 


1) Versi 1-90: da un punto di vista materialistico le tombe e i riti sono inutili perché non ridanno la vita al morto; tuttavia la sua 
vita è come prolungata grazie alla memoria dei vivi, che restano in contatto con lui ricordandolo e piangendolo: la tomba, i riti e 
le iscrizioni acquistano allora una dimensione sociale. E’ giusto che gli uomini che si sono distinti per meriti e per valore abbiano 
delle sepolture degne mentre chi in Terra non ha lasciato niente sarà presto dimenticato: ad esempio è uno scandalo che Parini 
giaccia in una fossa comune con ladri e assassini 


2) Versi 91-150: posto il rapporto tra culto dei morti e civiltà, Foscolo analizza i vari modi in cui l’uomo si è approcciato alla 
morte e alle tombe nel corso della storia: viene condannata la visione cattolica medievale e controriformista che presenta la morte 
in modo angoscioso mentre viene esaltato il modello antico dove la morte è vissuta serenamente e dove i vivi parlano 
affettuosamente con i morti. Questo modello non è perduto ed è attuale in Inghilterra, dove i morti sono sepolti in cimiteri che 
sembrano giardini, e i vivi possono piangere e illudersi di parlare con i morti in questi luoghi rasserenanti. Certo sono solo 
illusioni, ma illusioni positive e possono avere un profondo significato civile, come le preghiere collettive all’ammiraglio Nelson. 
In Italia manca assolutamente questa prospettiva comune e le tombe servono solo a mostrare sfarzo e a ricordare la presenza della 
morte, in una società nella quale gli intellettuali e i nobili vivono da morti, sono già sepolti dal loro servilismo nei confronti del 
potere. Il poeta augura a sé e a Pindemonte una sorte diversa. 


3) Versi 151-212: viene analizzato il rapporto tra significato privato e pubblico della morte. Le tombe dei grandi infatti sono fonte 
di esempio, e comunicano a chi le guarda la volontà di proseguire l’opera; ad esempio il poeta stesso era stato alla Chiesa di Santa 
Croce a Firenze e proprio lì aveva tratto la forza del peso morale e l’esempio di quegli uomini su cui costruire il riscatto italiano 
sia in senso politico che in senso civile e culturale. Così era solito fare anche Alfieri, che ora è lì sepolto. Questa visione laica 
della morte darebbe ad essa un nuovo senso terreno e storico, spingendo gli uomini ad essere virtuosi per poter essere ricordati: è 
questo il sentimento che spinse i Greci a sacrificarsi nella Battaglia di Maratona e infatti la loro memoria è viva ancora oggi. 


4) Versi 213-295: la morte ricompensa l’uomo dalle ingiustizie della vita e gli riconosce il suo vero valore (altro valore positivo 
della morte): così fu il mare stesso a deporre le armi di Achille sul cadavere di Aiace che giaceva in fondo al mare. Affinché ciò 
avvenga è necessario garantire la continuità storica della memoria, che deve essere tramandata e curata. La poesia, così come le 
tombe, assume questo ruolo rivelandosi capace di celebrare le virtù del presente e del passato per ben oltre il tempo della vita 
dell’uomo. A supporto di questa idea Foscolo cita Troia che, pur essendo stata distrutta dai Greci, è divenuta immortale nelle 
memoria di tutti grazie alla poesia di Omero che, pur essendo greco, ha riconosciuto il valore degli eroi troiani. Ettore e gli altri 
saranno sempre ricordati finché esisterà la civiltà. 


Il tema sepolcrale era comune ai preromantici inglesi che lo affrontavano però da un punto di vista religioso, mentre la novità di 
Foscolo sta nel fatto che lo affronti dal punto di vista civile e politico. La prospettiva di Foscolo è apparentemente materialistica 
(forte è il modello lucreziano e del razionalismo del 1700) ma a ben vedere tutto il carme si muove alla ricerca di una religiosità 
laica, che metta al centro l’uomo e i suoi eredi, gli unici capaci di perpetrare la memoria dei morti che viene dunque sottratta al 
“possesso” divino (per questo si può parlare di materialismo, ma è più corretto dire che ad una religione se ne sostituisce un’altra). 
La poesia ha in questo scenario il fondamentale ruolo di attribuire il senso alla vicende terrene, scegliere quale continuare a 
tramandare e quale no (— valore civilizzatrice della poesia). Altri temi importanti sono quello patriottico e quello sul destino del 
poeta, che sembra delineare per sé il ruolo che Omero ha avuto nell’età classica cioè quello di far parlare i sepolcri per riscattare 
le vicende storiche del presente. Per Foscolo il passato deve essere attualizzato e preso a modello ma ciò non vuol dire che anche 
nel presente non vi siano esempi di virtù e di grandezza; del passato poi non riprende la “bellezza” ma il valore della civiltà: per 
queste caratteristiche il Foscolo del “Dei Sepolcri” va ben oltre il normale Neoclassicismo. Un altro punto fondamentale di 
Foscolo è l’equivalenza tra memoria e civiltà: la storia, come descrizione della civiltà deriva dalla memoria ed è dunque una 
storia eticamente connotata in quanto solo alcuni uomini vengono tramandati e ricordati (-— concezione etica della storia). 


-Hypercalypseos (1810): opera in latino pubblicata in Svizzera dove Foscolo di scaglia contro gli intellettuali milanesi asserviti al 
regime napoleonico. 


-Ajace (1811): tragedia in 5 atti che venne censurata dalla polizia francese per allusioni antinapoleoniche. La tragedia ha per tema 
la contesa per l’eredità delle armi di Achille che oppone nel campo dei Greci Ulisse ad Aiace, argomento che era stato già toccato 
dal poeta ne “Dei Sepolcri”. Ulisse, con i suoi intrighi e le sue calunnie, scredita la reputazione di Aiace, il guerriero più valoroso 
dell’esercito greco, che decide per questo di uccidersi. Aiace rappresenta l’eroe solitario, che non può fare altro che opporre un 
atto estremo all’arroganza dei potenti. La vicenda rappresentata nasconde in più luoghi allusioni alla situazione politica dell’Italia 
contemporanea. Rappresentata alla Scala nel 1811, la tragedia fu un clamoroso insuccesso: l’appello agli abitanti di Salamina, con 
l’infelice attacco “O Salamini...”, suscitò la generale ilarità del pubblico. Il modello è la tragedia omonima di Sofocle, ma la 
sviluppo della storia è diverso. 


- Le Grazie (1812-1813): opera poetica incompiuta in endecasillabi sciolti in cui è assente una forte prospettiva civile e domina il 
gusto assoluto dell’arte e la raffinatezza artistica, un po’ fine a se stessa: è non a caso dedicato a Canova, massimo rappresentante 
del Neoclassicismo nell’arte. Il poema è composto da un Proemio e da 3 inni, “Venere”, “Vesta, “Pallade”, che vogliono 
rappresentare momenti emblematici della storia della viltà umana. Tutta l’opera ha una semplice struttura allegorica con la 
costante presenza delle Grazie che rappresentano tutti i valori della civiltà e in particolar modo la bellezza e la poesia. Nel primo 
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inno si esalta la nascita della civiltà nella Grecia classica, nel secondo invece viene messo in rilievo il contributo italiano, durante 
il Rinascimento allo sviluppo della società mentre l’ultimo inno, il meno compiuto di tutti, descrive la scomparsa delle Grazie del 
mondo presente, dunque una perdita dei valori che esse avevano rappresentato: ne consegue un imbarbarimento degli uomini ed è 
allora Pallade, dea dell’intelligenza, che manda nuovamente le Grazie nel Mondo ma mascherate. Ciò significa che prima i valori 
delle bellezza e della poesia erano riconoscibili da tutti, mentre adesso solo alcuni possono scorgerli; fuori dalla metafora Foscolo 
denuncia la recente marginalità sociale della poesia, nell’ottica pessimistica e disillusa che caratterizza una parte della sua 
produzione. L’opera fu costruita da Foscolo per frammenti disorganici, che cioè non seguivano l’ordine della narrazione; gli 
studiosi hanno provato a ricostruire la visione del poeta ma le edizioni che leggiamo oggi de “Le Grazie” sono ricostruzioni 
ipotetiche. E’ difficile dire quale fosse il vero progetto di Foscolo che probabilmente pensava ad un poema che toccasse anche 
tematiche civili e politiche come la degenerazione dell’Italia; purtroppo possiamo solo fare ipotesi, e anche la lettura che abbiamo 
dato, testo come poema allegorico, è solo una di queste. Ciò che è certo è il costante riferimento ai classici, che richiamano senza 
dubbio la perdita di quei valori nel presente: per questo senso di malinconia, a cui si aggiunge un’esaltazione storica del bello e 
uno stile classicheggiante, l’opera si presta bene ai canoni del Neoclassicismo. Quando si parla di contraddizioni di Foscolo “Le 
Grazie” è un riferimento esemplare, per la compresenza di una tensione tutta moderna calata in forme e riferimenti classici. 


-Notizia intorno a Didimo Chierico (1812-1813): testo fatto stampare in fondo alla traduzione italiana del romanzo di Laurence 
Sterne “Sentimental Journey through France and Italy” che Foscolo aveva tradotto firmandosi proprio Didimo Chierico. Questo 
breve testo mostra l’evoluzione di Foscolo dal giovane civilmente impegnato e deluso che era ad un uomo ironico e distaccato, 
freddo e cinico, che non poco aveva ereditato proprio da quel Laurence Sterne che aveva tradotto. Didimo, alter ego del poeta, è 
un intellettuale che ha rifiutato le mode letterarie e per questo vive solo; ha avuto un passato ricco di impegni che non rinnega, ma 
ha deciso di mettere in secondo piano le passioni, di reprimerle per la sfiducia che prova nella possibilità di realizzare i suoi ideali 
e in generale negli ideali stessi, che ora Didimo relativizza. L’unico valore ancora valido è lo scetticismo, che Didimo applica con 
ironia demistificatoria a tutto ciò che lo circonda. L’opera mostra il ripiegamento e il disincanto dalle passioni dell’ultimo 
Foscolo. 


-Ricciarda (1813): tragedia in 5 atti ambientata nel medioevo e versificata in endecasillabi sciolti; si svolge, secondo le regole 
aristoteliche, in una unica giornata. Averardo e Guelfo, pur essendo fratelli sono nemici. Guido, figlio di Averardo ama però la 
figlia di Guelfo, Ricciarda, e per poterle stare vicino rimane nascosto nel sepolcreto della reggia dello zio. Corrado viene mandato 
da Averardo inutilmente dal figlio per convincerlo a tornare. Ricciarda intanto è combattuta tra l’amore per Guido e la pietà che 
prova nei confronti del padre . Averardo si traveste da Corrado e riesce ad avere un colloquio con Guelfo e cerca di spaventarlo 
dicendogli che Salerno, di cui Guelfo è il signore, è pieno di nemici pronti a sostenere Averardo contro di lui e gli propone un 
patto: Guelfo dominerà su Salerno e Averardo su Avellino e Benevento e Guido sposerà Ricciarda. Averardo riesce ad incontrarsi 
con il figlio Guido nel sepolcreto. Entra in scena Guelfo con la figlia Ricciarda alla quale viene chiesto di decidere ed ella fa 
giuramento che non sarà sposa di Guido ma che seguirà la madre presso la sua tomba per finire la sua triste esistenza. Guelfo 
annuncia la guerra contro il fratello. Ricciarda dice a Guido che se non potrà essere sua non sarà nemmeno del signore straniero al 
quale il padre l’ha promessa sposa e decide di farsi monaca. Ha inizio la battaglia. Guelfo viene vinto e si reca al sepolcreto dove 
trova Ricciarda che non vuole svelargli dove si trovi Guido. Guelfo, sospettando che Guido si trovi nascosto tra le tombe, grida di 
avere ucciso la donna da lui amata e a quel punto Guido esce fuori dal suo nascondiglio e trovatosi davanti a Guelfo viene da 
costui ucciso. Accorre Averardo con le guardie e Guelfo, preso da terribile furore uccide Ricciarda e poi immerge il ferro nel suo 
petto. 


-Saggi teorici del periodo londinese (1816-1827): fonda la moderna critica letteraria con attenzione filologica alla ricostruzione 
testuale e cercando di comprendere il contesto affettivo, storico e culturale in cui operavano gli autori. Tra i vari testi, che redige 
in italiano ma pubblica in inglese, i più importanti sono “Discorso sul testo della Divina Commedia”, “Essays on Petrarch”, 
“Discorso storico sul testo del Decamerone”. Tenne anche 14 lezioni sulla storia della letteratura italiana, scrivendo i testi delle 
lezioni. 


Visti questi grandi poeti passiamo ora a parlare del teatro che ebbe grande successo durante l’ Illuminismo poiché era visto come 
canale privilegiato per comunicare e agire sulla società. In Italia ha sempre un ruolo principale il melodramma soprattutto nella 
forme dell’opera buffa, che viene anche diffuso all’estero tanto che l’italiano diviene la lingua internazionale del melodramma. Il 
successo del genere si deve alla lunga tradizione, al fatto che molti scrittori di melodrammi lavoravano nelle più grandi corti 
d’Europa e al fatto che i più grandi librettisti (autori di testi messi in musica da altri) erano italiani. Tra i più grandi vanno 
ricordati Gioacchino Rossini (1792-1868) che portò l’opera buffa ai suoi vertici di elaborazione e successo con “Il barbiere di 
Siviglia” e il librettista Da Ponte (1749-1838) che scrisse per Mozart “Le nozze di Figaro” “Don Giovanni” “Così fan tutte”.per 
quanto riguarda la commedia e la tragedia queste sono sottratte alle schematizzazioni fisse e acquistano una dignità e 
un’originalità nuove. In questi campi operano rispettivamente Goldoni e Alfieri. 


Carlo Goldoni 
Vita: -1707: nasce a Venezia dove vive per 12 anni. 
-1719-1720: si trasferisce a Perugia dove lavora il padre, medico, e studia al Collegio dei Gesuiti 


-1721: continua gli studi a Rimini dove inizia a leggere Plauto 
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-1721-1723: fugge con una compagnia di comici, poi va dallo zio a Venezia per poi seguire il padre a Milano e Pavia 


-1723-1727: studia per due anni diritto al famoso Collegio Ghisleri a Milano da cui è espulso per delle satire; ha un periodo di 
crisi che lo porta quasi a ritirarsi in convento 


-1729-1733: è amministratore giudiziario tra Feltre e Chioggia. Si dedica al teatro recitando e scrivendo ma all’inizio del 1730 il 
padre muore e deve tornare a Venezia dove si laurea in studi giuridici nel 1731. A Venezia ha problemi economici, contrae debiti 
e anche un matrimonio indesiderato 


-1733: fugge a Milano per fuggire dai debitori e per non sposarsi 


-1734-1736: torna a Venezia con il capocomico del teatro veneziano, Giuseppe Imer, che aveva conosciuto precedentemente; entra 
nella sua compagnia che segue in tutta Italia scrivendo per Imer vari testi 


-1737-1741: a Venezia è direttore del teatro San Giovanni Cristomo dove mette in scena delle opere proprie 


-1743: a Venezia è coinvolto in una truffa e deve nuovamente fuggire perché indebitato; gira per l’Italia per circa due anni con la 
moglie 


-1745-1748: è a Pisa dove esercita l’avvocatura senza abbandonare del tutto la scrittura teatrale 
-1748: segue a Mantova il commediografo Madebach che aveva conosciuto a Livorno entrando nella sua compagnia 


-1748-1752: rientra a Venezia con la compagnia del Madebach e lavora per il teatro di Sant’ Angelo; la compagnia gli paga un alto 
stipendio ma ha l’obbligo di scrivere 8 commedie nuove ogni anno e il periodo è dunque di fittissima attività che fornisce opere di 
un incredibile alto livello 


-1753-1762: lavora per il teatro San Luca sempre per 8 commedie l’anno; riscuote alcuni insuccessi a causa delle limitazioni che 
si impone dopo il dibattito con il chierico Pietro Chiari, sostenitore della tradizione teatrale veneta (maschere + testi esotici, 
patetici e favolosi). Inizi a riceve una pensione fissa dal duca di Parma e dal 1756 le commedie annue scendono a 6. E° fortemente 
criticato da Carlo Gozzi e da Chiari e, nonostante grandi capolavori, si allontana da Venezia 


-1762-1765: Goldoni giunge a Parigi dove gli vengono affidati incarichi teatrali non convenzionali alla sua poetica; nonostante 
una prima delusione elabora altre grandiose opere teatrali 


-1765-1770: vive a Versailles dove è insegnante di italiano delle figlie del re Luigi XV ed è costretto ad abbandonare l’attività 
teatrale 


-1770-1775: torna a Parigi dove compone alcune opere anche in francese 
-1775-1780: è nuovamente a Versailles dove insegna italiano alle sorelle di re Luigi XVI 


-1780-1793: è a Parigi dove scrive i “Memoires”; intanto tutte le sue opere teatrali vengono edite a Venezia presso l’editore Zatti. 
Non vede l’edizione completa del 1795 perché la morte lo coglie due anni prima, nel 1793. 


Opere e poetica: Goldoni è uno dei pochi scrittori italiani famosi all’estero ancora oggi nel campo del teatro e le sue opere sono 
rappresentate in tutto il Mondo ed è il fondatore del teatro contemporaneo. La capacità di Goldoni sta nella vivacità e nelle qualità 
opere, nella ricchezza delle invenzioni sceniche e nell’analisi dei personaggi. Le sue opere sono di rapido impatto comunicativo e 
ciò si deve al fatto che furono scritte per un pubblico preciso, definito in termini socio-culturali. Già un secolo prima di Goldoni, 
Venezia era una città ricca e il teatro era divenuto a tutti gli effetti un’impresa commerciale, su cui investire e da cui trarre 
guadagni: il pubblico diveniva sempre più vasto e si allargava a ceti sempre inferiori da cui il successo di generi più bassi come la 
commedia e il melodramma e la scarsa fortuna della tragedia. La commedia aveva assunto la sembianza di commedia dell’arte 
che, tuttavia, andava in contro a una netta involuzione: Goldoni cerca allora di ridare dignità alla commedia, senza trascurare i 
bisogni ricettivi del pubblico dato che, come molti, Goldoni viveva economicamente di teatro e tutto dipendeva dal successo 0 
l'insuccesso delle opere. Quella che è definita come riforma goldoniana della commedia si attua tramite le commedie stesse 
(soprattutto la commedia meta teatrale “Il teatro comico” del 1750 dove una compagnia di attori deve mettere in scena uno 
spettacolo) e alcuni interventi teorici soprattutto la Prefazione alla prima edizione delle sue commedie del 1750 e in tutte le 
lettere intitolate “L’autore a chi legge”, che precedevano ogni commedia e dove l’autore spiegava i temi trattati e le modalità 
dell’opera. In cosa consiste questa riforma? 


A) priorità del testo scritto. Nella commedia dell’arte c’era solo il canovaccio e tutto il resto era lasciato all’improvvisazione, 
mentre al posto del testo avevano un’importanza dominante abilità recitativa e le scenografie. L’esigenza di un testo scritto 
dipende dall’ideale illuministico di razionalità e controllo 


B) mettere al centro il Teatro ossia capire i gusti del pubblico e le sue attese 


C) prendere ispirazione dal Mondo: il teatro deve essere una manifestazione di realismo e cessare di essere un semplice 
intrattenimento avulso dalla realtà + teatro diventa luogo di conoscenza e critica e offre l’opportunità di riflettere sul presente. 
Diviene il luogo privilegiato dove problematizzare e relativizzare ogni valore. 


D) no personaggi fissi e stereotipati: se il Teatro deve rispecchiare il Mondo si deve mettere in scena tutta la complessità del 
Mondo per cui non bastano certo delle maschere fisse. Il particolare viene sempre anteposto al generale per una rappresentazione 
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precisa del Mondo. Ad esempio non ci saranno più il servo e il padrone, ma un preciso servo e un preciso padrone, con 
determinate e uniche caratteristiche psicologiche: così facendo interrompe una tradizione antichissima. 


Per quanto riguarda la lingua Goldoni usa sia il toscano, sia il veneziano illustre, ma quello che più conta è che il linguaggio varia 
di volta in volta a seconda del personaggio, secondo una chiara istanza di realismo. Infine il dialetto, ricco di espressione 
espressive e vicino al parlato non è utilizzato a fine comici ma per dare piena dignità e rappresentazione ai personaggi popolari. 
Definiti i lineamenti della poetica di Goldoni passiamo alle opere, (oltre 200 tra commedie, tragicommedie, libretti di 
melodrammi, intermezzi, scenari! quindi qui non ci sono tutte) divisibili convenzionalmente in periodi: 


1) APRENDISTATO (1730-1738): scrive libretti per melodrammi, intermezzi e tragicommedie. Solitamente riadatta testi già 
esistenti e accetta le strutture tradizionali delle opere teatrali. Sono di questi anni: 


-“Il buon padre” e “La cantatrice” (1730): intermezzi scritti e recitati da Goldoni per il carnevale del 1730 a Chioggia, sono le sue 
prime prove teatrali 


-Belisario (1734): prima tragicommedia; fu un enorme successo e venne ripetuta per ben 40 volte 


2) VERSO LA RIFORMA (1738-1748): in questo decennio Goldoni cerca un compromesso tra la commedia dell’arte e il suo 
ideale poetico. Abbiamo: 


-Momolo cortesan (1738): commedia costituita da un canovaccio sul modello della commedia dell’arte dove però la parte del 
protagonista era per intero scritta dall’autore: è la prima opera che presenta una rilevante parte scritta 


-La donna di garbo (1743): prima commedia interamente scritta da Goldoni, sai per i protagonisti che per i personaggi secondari 


3) RIFORMA E COLLABORAZIONE CON IL TEATRO SANT'ANGELO (1748-1753): Goldoni, maturo, opera la riforma. Alla 
fine del periodo, che coincide con la fine del rapporto lavorativo con il teatro e con la compagnia di Medebach, c’è un momento 
di crisi dovuto a una parziale sfiducia di Goldoni nei confronti della propria riforma; molte opere infatti non avevano avuto 
successo e il teatro esigeva delle rappresentazioni di più sicuro successo, ossia più tradizionali (non a caso Goldoni venne 
sostituito da Chiari). Mancando il riscontro del pubblico, che Goldoni aveva messo al centro della propria riforma, c’è quindi una 
fase di dubbio. Scrive comunque moltissime commedie per il Medebach, oltre a tragicommedie e libretti, e abbiamo: 


-La vedova scaltra (1748): è al prima commedia di carattere ed ebbe un enorme successo 


-“Putta onorata” e “Buona moglie” (1748 e 1751): commedie di ambiente veneziano, rappresentato con veridicità inedita mentre i 
personaggi sono di estrazione popolare 


-Il cavaliere e la dama (1749): commedia Goldoni mostra simpatia per la borghesia tramite l’opera che descrive il confronto tra un 
mercante operoso e un nobile gretto e arrogante 


-“Padre di famiglia” e “Famiglia dell’antiquario” (1750): commedie dove viene messa in rilievo la figura del padre di famiglia, 
erede della maschera di Pantalone e personaggio caro a Goldoni, che diviene emblema di laboriosità e delle virtù borghesi 
rimandando alla sua estrazione borghese 


-Il teatro comico (1750): commedia programmatica di tipo metateatrale dove le varie idee sul teatro sono rappresentate dal 
capocomico Orazio, portavoce di Goldoni, dal tradizionalista Lelio sostenitore della commedia dell’arte e da una cantante che 
rappresenta la tradizione del melodramma. Emerge un volontà di conciliazione, dove il testo ha decisamente il posto di riguardo 
ma dove c’è ancora posto per vecchi stereotipi comici. 


-Femmine puntigliose (1750): commedia che rappresenta il conflitto tipico tra borghesia e nobiltà attraverso il confronto tra alcuni 
personaggi femminili, al cui protagonismo si oppone la figura equilibrata di Pantalone 


-La bottega del caffè (1750): commedia ambientata in una piazza tipica veneziana dove si trova un caffè, luogo di raccolta e di 
ritrovo. La vicenda vede don Marzio, nobile decaduto, che cerca di infangare la reputazione dei personaggi: dopo equivoci, 
gelosie e vivaci andirivieni don Marzio è scoperto ed espulso dalla scena 


-I pettegolezzi delle donne (1750): commedia in cui l’azione è completamente calata nel mondo popolare senza rappresentare il 
conflitto tra classi 


-La locandiera (1752): commedia rappresentata al Sant’ Angelo e che non riscosse successo, “La locandiera” segna il culmine 
della produzione poetica del quinquennio con Medebach. La commedia è divisa in 3 atti, ed ogni atto è a sua volta diviso in 3 
parti. Il primo atto si apre nella locanda fiorentina dove ci sono il Conte d’ Albafiorita, il Marchese di Forlipopoli, il cameriere 
Fabrizio e il Cavaliere di Ripafratta che discutono animatamente; solo successivamente arriva Mirandolina che è lodata dal Conte 
e dal Marchese e trattata sgarbatamente dal Cavaliere. In questa parte i temi sono quelli della misoginia, rappresentata dal 
Cavaliere di Ripafratta, e l'opposizione tra la morale del denaro del Conte e quella della protezione del Marchese (assi tematici 
dell’opera). Nelle scene successive inizia la vendetta di Mirandolina ai danni del Cavaliere e viene introdotto il tema della 
seduzione; esula dalla trama principale la scena di due commedianti presenti alla locanda in cerca di avventure (teatro nel teatro). 
Il secondo atto si apre nella camera del Cavaliere e con un nuovo assalto amoroso di Mirandolina che gli serve il pranzo (c’è una 
correlazione evidente tra appetito del cibo e appetito sessuale): il Cavaliere resistete ancora alla seduzione. Intanto anche le due 
commedianti tentano senza riuscirci di circuire il Cavaliere, che però cede quando Mirandolina finge di svenire e capisce di 
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esserne follemente innamorato: domina in questo atto il tema della finzione. Nel terzo atto Mirandolina è intenta a stirare e, 
raggiunto lo scopo, non ha più attenzioni per il Ripafratta che diventa geloso di Fabrizio. Offre in dono all’amata una boccetta 
d’oro, che giunge però nelle mani di Dejanira, una delle due commedianti. Il finale della commedia vede tutti i personaggi 
presenti sulla scena e Mirandolina che dice di voler sposare Fabrizio (era il desiderio di suo padre e per Fabrizio è una 
promozione sociale); il Cavaliere se ne va confermando le proprie idee sulle donne: tutto è tornato come prima e ha vinto l’ottica 
borghese di ordine e equilibrio. Nella premessa all’opera l’autore si difende dalle accuse di immoralità che gli sarebbero state 
rivolte dicendo come i due personaggi principali, Mirandolina e il Cavaliere, siano due personaggi esemplari in negativo. In realtà 
nell’opera Mirandolina risulta un personaggio abile nel sapersi districare in situazioni complesse anche con uomini appartenenti a 
classi sociali più alte della sua ed è quindi un modello positivo. La commedia è in italiano (= simile al fiorentino) per garantirle 
una maggiore diffusione. L’opera è inserita nel periodo in cui Goldoni critica la borghesia e ne mostra i limiti, tuttavia 
Mirandolina, il personaggio vincente, è di estrazione borghese; quello che domina è però un sentimento ambiguo e problematico 
che riguarda il giudizio etico su tutti i personaggi, rappresentanti di ogni ceto sociale. Mirandolina finge dall’inizio alla fine, 
Fabrizio accetta il matrimonio solo per interesse economico, il Cavaliere è un personaggio tragico capitato in una commedia, 
sempre fuori posto e che solo per questo essere fuori posto suscita il riso, che è un riso amaro. La mancanza di regole sociali si 
rifletta nella spregiudicatezza della commedia, e il finale ritorno all’ordine è forse più un utopia che un possibile finale. 


4) OLTRE LA RIFORMA E COLLABORAZIONE CON IL TEATRO SAN LUCA (1753-1762): il passaggio al Teatro San Luca 
avviene in un periodo critico dove Goldoni deve anche abbandonare i suoi ideali poetici per confrontarsi con Chiari sul terreno 
delle tragicommedie e della commedia avventurose e superficiali (con cui riscuote facili successi ma che esulano dal suo progetto 
di riforma). Il progetto stesso si evolve: i personaggi si fanno più complessi e la loro disgregazione psicologica riflette la 
situazione della società; Goldoni è anche deluso dalla borghesia e prende forza il tema della critica alla borghesia mercantile, 
mentre viene esaltato il popolo e la sua lingua. Abbiamo: 


-Il campiello (1756): commedia in dialetto di ambientazione popolare che si svolge durante il giorno di Carnevale e ritrae una 
serie di donne intente a portare a termini alcuni progetti matrimoniali per porsi in situazioni agiate. 


-“Gl’innamorati” (1759),“I rusteghi” e “La casa nova” (1760) la trilogia della villeggiatura (1761), “Sior Todero brontolon” e “Le 
baruffe chiozzotte” (1762): commedie che condividono: critica della borghesia, vista come una classe sociale arrivista che sta 
mancando si svolgere il proprio ruolo storico di promotrice di civiltà; simpatia per il popolo; massimo realismo goldoniano; 
massima capacità di penetrazione psicologica degli individui nonché della lotta tra classi. Ne “Gl’innamorati” i due giovani 
Fulgenzio ed Eugenia sia amano ma sono immotivatamente gelosi; la loro mancanza di equilibrio è lo specchio del ceto a cui 
appartengono. Ne “I rusteghi” quattro vecchi mercanti sono portatori di un’ideologia conservatrice e arretrata alla quale si 
oppongono i giovani e le donne: forte è nella caratterizzazione dei personaggi la satira politica. Ne “La casa nova” emerge il tema 
dello sperpero e dell’esibizionismo economico della borghesia; tale tema è ripreso nella trilogia della villeggiatura dove Goldoni 
ci mostra una saga di apparenze e di vacuità, frivole e vuote, a cui la borghesia mostra di dare capitale importanza come appunto il 
rito della villeggiatura. Ne “Le baruffe chiozzotte” i protagonisti sono una comunità di pescatori che, a causa di litigi e gelosie, 
arrivano in tribunale; la rivalità è però autentica, non meschina e obliqua come quella della borghesia. Ancora una volta Goldoni 
mostra simpatia per il popolo, unico referente sociale positivo ma nel quale l’autore non può identificarsi e il cui omaggi si 
esprime attraverso una descrizione distaccatamente ironica. 


-Una delle ultime sere di Carnevale (1762): ultima commedia messa in scena a Venezia prima della partenza di Goldoni verso la 
Francia, parla del ricamatore Anzoletto che deve lasciare Venezia per la Russia (chiara l’allusione all’esperienza stessa 
dell’autore). Domina la malinconia per la partenza. 


5) IN FRANCIA (1762-1793): questa fase, benché sia la più lunga, è quella meno prolifica e anche quella dove i risultati sono 
meno grandiosi. Oltre agli impegni per la famiglia reale, Goldoni non ha più lo spirito polemico del periodo veneziano né l’amore 
per gli aspetti vitali della prorià città. Risulta come prosciugato dal punto di vista della passione e le commedie, benché 
esteticamente inattaccabili, risultano distaccate e quasi decantate. Tre le commedie più fortunate ci sono “Il ventaglio” (1765) che 
è la rielaborazione in italiano di un’opera francese e “Le bourru bienfaisant” (1771) che tradusse in italiano solo molti anni dopo. 


-Memorie italiane (?): raccolta delle introduzioni scritte dall’autore per tutti i 17 volumi delle sue opere stampate a Venezia tra 
1761 e 1778. Raccontano in modo vivace e fresco la sua vita fino al 1743 e possono essere considerate un’autobiografia. 


-Mèmoires (1787): scritta in francese e pubblicata a Parigi, l’opera racconta in tre parti tutta la vita di Goldoni che è ovviamente 
intrecciata alle vicende teatrali: non mancano descrizioni di episodi accaduti con gli attori e il pubblico. Le sue avventure e i suoi 
amori giovanili finiscono per diventare le parti una “commedia” tanto che Goldoni ci dice “la mia vita medesima è una 
commedia” (descrive la sua vita come se fosse una commedia). Il tono quindi è quello distaccato e ironico del genere e l’opera 
non può essere considerata tanto un’autobiografia intima e confidenziale quando una teatralizzazione di vicende realmente 
accadute. 


Vittorio Alfieri 


Vita: -1749: nasce ad Asti da una famiglia nobile; il padre muore quando ha 1 anno e la madre si risposa, vive nella casa del 
padrigno e riceve un’educazione severa 
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-1758-1766: frequenta la Reale Accademia di Torino (accademia militare) ma dimostra scarso interesse e poca propensione e 
molla la carriera militare 


-1766-1772: stagione di viaggi, tipica della nobiltà del 1700, che lo porta in tutta Italia ed anche a Parigi, Versailles, Londra, 
Vienna, Praga, Dresda, Berlino, Copenaghen, Stoccolma, Finlandia, Russia, Germania, Olanda, Spagna e Portogallo: dappertutto 
in Europa! Fino a questo momento la sua formazione culturale è irrilevante 


-1773: fa parte di un’ Accademia anticonformista torinese e si avvicina alla letteratura per distinguersi dal popolo; ha una 
relazione con una donna sposata che assiste durante una malattia: è la circostanza in cui scrive la prima tragedia 


-1775-1782: la scrittura della tragedia lo aveva coinvolto ed emozionato a tal punto che ne scrive altre, ben 14 delle 19 che ha 
approvato. E’ un periodo di intensi studi che sopperiscono al disimpegno giovanile con tanto di viaggi letterari in Toscana per 
impossessarsi della lingua viva. Sta in Toscana tra 1776 e 1777 dove si innamora di Luisa Stolberg-Gedern, contessa d’ Albany, 
con cui si trasferisce a Roma nel 1780. Ha intanto rinunciato ai beni, dati alla sorella, in cambio di una ricca pensione. 


-1783-1785: la relazione tra lui e la contessa d’ Albany crea scandalo a Roma e Alfieri è costretto ad abbandonare la città e 
viaggiare per l’Europa; in questi anni vengono pubblicate le raccolte delle sue tragedie. Nel 1785 ritrova l’amati in Alsazia e si 
trasferiscono a Parigi 


-1786-1791: è a Parigi dove traduce opere classiche e moderne e dove lavora alla propria autobiografia. Saluta positivamente lo 
scoppio della Rivoluzione ma quando essa si fa sempre più accesa è costretto a fuggire e aderisce a posizioni reazionarie 


-1792-1803: dopo essere stato a Londra e a Bruxelles, si stabilisce con l’amata a Firenze, dove vive in modo ritirato lavorando a 
numerose opere. Muore a Firenze nel 1803 ed è sepolto in Santa Croce. 


Opere e poetica: per comprendere la poetica di Alfieri è necessario risalire alla sua origine. In Piemonte non era assolutamente 
sviluppata una borghesia e il clima sociale e culturale era del tutto arretrato rispetto all’ Europa. La sua esigenza di ribellione nei 
confronti di questo status non si configura mai come una proposta di stampo illuministico di cambiare la società (lui era ricco e la 
situazione sociale gli andava bene così), bensì come una volontà di affermazione dell’io e di difesa dei propri privilegi intellettuali 
in questo clima retrogrado. La sua ideologia quindi evita sempre uno scontro con la realtà storico-sociale presente, e cerca invece 
un’autoaffermazione in termini astorici. Per Alfieri la letteratura è la massima espressione di ribellione contro il potere e 
conseguentemente è respinta in blocco la figura del poeta-cortigiano. L’intellettuale di Alfieri è però una figura eterea, che non si 
inserisce nei meccanismi della società e vive sola e sradicata (— individualismo), più vicina ai classici che al presente. Il grande 
successo di Alfieri si deve al teatro, nel campo della tragedia. Come mai scelse questo genere? Molti motivi: sua tendenza a 
teatralizzare i conflitti interiori e a radicalizzare le posizioni (bene/male, buono/cattivo/, libertà/tirannia) che si addice ai 
personaggi della tragedia (che quindi lo riflettono e dunque ancora autobiografismo), senso di sfida dovuto alla mancanza di una 
tradizione italiana, sprezzo del pubblico borghese e tendenza a rivolgersi a un pubblico elitario (Alfieri pagò a proprie spese la 
pubblicazione delle tragedie e le faceva rappresentare in salotti privati con pochi spettatori che invitavi lui stesso). Il suo metodo, 
che espone in vari scritti teorici, si basava su “ideare, stendere, verseggiare” e, siccome tra una fase e l’altra passava molto tempo, 
quando non provava emozioni forti rileggendo l’opera che aveva steso la bruciava. Il modello è quello aristotelico così le tragedia 
ha: unità di tempo, luogo e spazio, pochi personaggi e pochi colpi di scena per aumentare la tensione drammatica e espressiva, il 
destino di morte inevitabile per la catarsi, divisione in 5 atti, metrica in endecasillabi, stile alto e lessico difficile, svolgimento che 


non descrive tanto un azione ma analizza l’interiorità dei personaggi. Le tragedie sono 19, scritte complessivamente tra 1775 e 
1788 e pubblicate a proprie spese in Francia nel 1787 e 1789. Si segnale che soprattutto all’inizio scriveva le opere in francese, e 


solo in un secondo momento le rimetteva in italiano (altri sono in francese, non le tragedie). Osservando adesso le opere abbiamo: 


-Rime (tutta la vita): una prima edizione vene pubblicata nel 1789 mentre quella definitiva è postuma (1804). La forma metrica 
privilegiata è il sonetto e nelle “Rime” viene alla luce tutto l’individualismo e l’autobiografismo di Alfieri che riconduce tutte le 
cose, anche di natura sociale e civile, a sé stesso. Il modello è Petrarca da cui Alfieri prende il soggettivismo: a differenza del 
“Canzoniere” però Alfieri rappresenta il suo io poetico i termini eroici, fieri e sdegnosi ed i versi non servono a ricomporre i 
dissidi interiori ma a raffigurarli alla ricerca di una disarmonia con connotazioni eroiche. Le sue “Rime” non disegnano quindi un 
percorso unitario ma mostrano momenti spezzati dalla sua vita 


-per quanto riguarda la produzione poetica Alfieri scrisse, nell'arco della propria vita, anche satire ed odi di occasione, non incluse 
nelle “Rime” e raccolte e pubblicate solo in seguito 


-Esquisse du Jugement universel (1773): saggio in francese in cui mette alla berlina i potenti e gli artisti torinesi 
*per le tragedie alfieriane l’anno tra parentesi è quello della stesura, mentre la versificazione è sempre successiva 
-Cleopatra (1775): prima tragedia scritta da Alfieri. 


-Filippo (1775): prima tragedia nell’ordine della raccolta, parla del te Filippo II che ha sposato Isabella nonostante questa ami e 
sia riamata dal figlio del re, Carlo. Filippo, scoperto l’amore, uccide il figlio e Isabella si suicida. Ci sono in piccolo tutte le 
tematiche del teatro di Alfieri: tiranno, virtù eroica, dissidio insanabile che porta alla morte dei protagonisti 


-Polincie (1775) e Antigone (1776): coppia tematicamente e narrativamente unitaria di tragedie di argomento greco (ne scrisse in 
tutto 5), nella prima i fratelli Eteocle e Polinice, nate dall’incesto di Edipo, si uccidono a vicenda; nella seconda Antigone, 
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rappresentante di purezza e giustizia, vuole seppellire il fratello Polinice nonostante vada contro l’ordine del tiranno Creonte: lo 
seppellisce lo stesso andando incontro alla morte. 


-“Agamennone” e “Oreste” (1777): altre due tragedie di ambientazione greca tematicamente accoppiate, nella prima Agamennone 
è ucciso da Egisto, amante della moglie Clitennestra che gli ha suggerito l’assassinio; nella seconda Oreste, figlio di Agamennone, 
si vendica della sua morte uccidendo la madre Clitennestra. Sia Clitennestra che Oreste hanno personalità contradditoria e 
smarrita e agiscono l’una spinta da passioni incontrollate, l’ altro per un dovere che però lo assilla. 


-Della tirannide (1777): tratto strutturato in due libri e pubblicato nel 1789 all’insaputa dell’autore, è il testo che manifesta più di 
ogni altro l’ideologia di Alfieri. Nella prima parte analizza la tirannide e le sue forme, nella seconda i modi di resistere e di 
ribellarsi ad essa. La tirannide è vista come una situazione eterna, non connotata da caratteristiche storiche precise e proiettata in 
una prospettiva universale; lo scontro tra il tiranno e l’uomo libero diviene uno scontro titanico (+ titanismo) di natura individuale 
ed eroica, senza alcuna funzione sociale (diverso da Illuminismo) 


-Del principe e delle lettere (1778-1786): testo di natura teorica in 3 libri pubblicato contro la volontà dell'autore nel 1789, espone 
l’ideale alfieriano dell’intellettuale e del ruolo delle letteratura (vedi sopra in Opere e poetica). 


-3 tragedie della libertà: così chiamate per la comune ispirazione al tema della libertà, sono: 


1) Virginia (1777): ispirata a Livio, Icilio difende l’amata Virginia dal tiranno Appio Claudio. I due muoiono ma la loro 
affermazione eroica ha un’utilità sociale in quanto fa scattare una sollevazione pubblica 


2) La congiura de’ Pazzi (1778): Raimondo, difensore della libertà, si suicida per non cedere alla tirannia di Lorenzo il Magnifico. 
La virtù dei latini è calata ora nel mondo moderno 


3) Timoleone (1780): Timoleone uccide il fratello Timofane, tiranno di Sparta, per dare libertà al popolo. Qui la contrapposizione 
tra tirannia e libertà assume caratteri metafisici in quanto i due fratelli erano due figure ideali descritte da Plutarco 


-Maria Stuarda (1779): voluta dalla contessa d’ Albany il cui marito apparteneva agli Stuart, è una tragedia che si concentra sulle 
vicende dell’inetto marito della regina più che sulla sua morte. 


-Ottavia (1780): ispirata a Tacito, parla di Ottavia, moglie di Nerone e sua oppositrice. Qui il modello dell’eroe alfieriano è 
diverso e Ottavia non è tanto un personaggio titanico quanto una donna animata da ideali e ragioni umili e semplici. 


-Saul (1782): tragedia che doveva concludere la produzione alfieriana e particolarmente amata da poeta che recitò anche nella 
parte del protagonista, è ispirata al “Libro dei Re” della Bibbia. Prima della battaglia tra Ebrei e Filistei il re Saul si mostra sicuro 
della vittoria ma è turbato da una profonda crisi psichica dovuta alla mancanza dal campo di David, sposo della figlia Micol e che 
lui stesso aveva cacciato perché invidioso dei suoi successi. David torna però al campo decidendo di affrontare la morte pur di 
non abbandonare il proprio re che tuttavia è ancora più turbato dalla sua presenza. In un primo momento è felice e confrontato ma 
subito dopo torna contraddittoriamente preda della gelosia: infatti i sacerdoti gli hanno annunciato che sarà lui il successore al 
trono di Israele. Saul allora fa uccidere i sacerdoti, manda nuovamente via David e prepara folli piani per la battaglia, pronto a 
morire con inutile eroismo davanti alla disfatta. Mentre tutti i personaggi della tragedia sono completamenti dediti alla volontà di 
Saul e pronti a rinunciare ai propri desideri pur di essergli fedeli, Saul è l’unico personaggio problematico e la sua problematicità 
interiore lo porta ad una tragica solitudine in rapporto all’univocità degli altri. La tragicità di Saul sta nell’inconciliabilità tra 
desiderio di indipendenza e forza e voglia di essere aiutato e rassicurato: di fronte a tale opposizione l’unica soluzione è la morte, 
nella quale morirà da re. Mentre nelle tragedie precedenti i personaggi, connotati come assolutamente buoni o assolutamente 
cattivi si scontravano tra loro, lo scontro nel “Saul” è tutto interiore e avviene nella mente del protagonista, segnando 
un’evoluzione nel pensiero di Alfieri. Il titanismo di Saul è dunque un titanismo atipico. 


-Risposta dell’autore (1783): scritto di carattere teorico in cui risponde a uno che gli aveva commentato le sue prime 4 tragedie 


-Agide (1785): tragedia ispirata a Plutarco dove il tiranno Agide concede la libertà ai sudditi. Nel periodo in cui Alfieri è a Parigi 
i temi si fanno meno forti e le grandi contraddizioni lasciano il poste a soluzioni più aperte e problematiche. 


-Note (1785): importante scritto teorico. 


-Mirra (1785): tragedia ispirata all’Ovidio delle “Metamorfosi” a cui Alfieri cambia il finale (no incesto né trasformazione). 
Mirra, figlia del re di Creta Ciniro, è inspiegabilmente infelice e sconsolata nonostante l’affetto della famiglia e l’amore del futuro 
sposo, da lei stessa scelto, Perèo. Il giorno del matrimonio, presa dall’angoscia e dal delirio, Mirra rifiuta lo sposo che, disperato, 
si suicida. Mirra rivolge allora parole incomprensibili e cariche d’odio alla madre e, quando il padre le parla da sola facendo 
emergere la verità (Mirra aveva infatti avuto una relazione incestuosa con il padre, ma il pubblico non lo sa fino alla fine e 
soltanto alla fine capisce l’angoscia e l’infelicità di Mirra) si getta sulla sua spada e muore. L’opera mostra un conflitto tutto 
interiore alla protagonista in cui convivono la forza di un desiderio inaccettabile e che, pur represso, il pubblico vede nella sua 
inspiegabile infelicità. Manca il tema politico così come mancano conflitti interpersonali, lo stesso tema della libertà è tutto 
proiettato nell’interiorità di Mirra. Il personaggio dunque non è più incorruttibile e univocamente caratterizzato, ma diviene il 
luogo stesso del conflitto. Anche la morte ha un ruolo diverso in questa tragedia: non serve per risarcire o trovare conforto, ma 
diviene una punizione che il personaggio si auto-infligge: il tutto mostra un incupirsi dell’ideologia di Alfieri. 


-Parere dell’autore su le presenti tragedie (1789): allegato all’edizione definitiva delle opere, è uno scritto teorico 
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-Abele (1790): non inclusa nell’edizione delle tragedie, è una tramelogedia (mix di tragedia e melodramma) 


-Misogallo (1793-1798): prosimetro caricaturale e politico contro la Rivoluzione Francese e che si amplia poi a condannare le 
tirannie passate e presenti. 


-Vita di Vittorio Alfieri da Asti scritta da se stesso (1790): dopo diversi rimaneggiamenti l’opera fu pubblicata postuma nel 1806, 
è divisa in due parti e racconta la vita di Alfieri. L'autore dice di aver scritto l’opera per poter studiare l’uomo analizzando se 
stesso: inizia con alcuni ricordi infantili, il trauma dell’allontanamento da casa, il riconoscimento di passionalità, malinconia e 
desiderio di gloria tra le sue attitudini, il periodo di “disistudo” all’accademia militare di Torino, il giudizio sprezzante sulla 
società e il clima culturale piemontese, la stagione dei viaggi e delle letture importanti e formative, la noia e la malinconia dopo il 
ritorno a Torino, la scoperta della vocazione letteraria, la sua carriera letteraria e i suoi studi da adulto. Il tema centrale 
dell’autobiografia è la scoperta della vocazione letteraria e del suo percorso da scrittore, tanto che tutti gli avvenimenti precedenti 
sono letti come spie di questa rivelazione finale. Il testo contiene poi quasi tutta l’ideologia di Alfieri, sia riguardo alla letteratura 
che riguardo al ruolo del poeta; lo stile è sostenuto. 


-Commedie (pubblicate postume nel 1806): 6 commedie dallo scarso valore scenico, molto cerebrali e di tema politico affrontato 
in modo movralistico o reazionario. 


Mentre in Europa durante l’Illuminismo il romanzo si era definitivamente imposto come genere rappresentativo della borghesia e 
prodotto privilegiato per il pubblico, in Italia si era sempre agli albori del romanzo. Le produzioni si concentrava soprattutto a 
Venezia e assumeva la forma dell’autobiografia (romanzo autobiografico) dove la narrazione era condotta in prima persona da un 
personaggio immaginario dell’autore che raccontava la propria vita. Abbia dunque “Le ultime lettere di Jacopo Ortis” di Foscolo 
e alcuni scritti di Chiari, Cuoco e Pindemonte. I risultati e lo stile non sono comunque paragonabili ai contemporanei inglesi 
(Sterne) o francesi (Rousseau, Voltaire) o tedeschi (Goethe). Nasce anche in questo periodo l’autobiografia moderna ossia il 
genere dove una persona ripercorre la propria vita indagando se stesso, la propria personalità e le proprie scelte (simile ad una 
confessione più che alla delineazione di un percorso organico). L'importanza dell’ autobiografia, che si afferma sia nel romanzo 
sia nel genere omonimo, dipende all’individualismo borghese che la società stava affermando, privilegiando il singolo e la sua 
storia sul collettivo. Il fondatore del genere è “Les Confessiones” di Rousseau, mentre in Italia le autobiografie di Goldoni e 
Alfieri restano vincolate al modello precedente, dove l’autore disegna il proprio percorso intellettuale ricostruendo faziosamente 
la propria vita (- manca il pubblico borghese quindi anche le caratteristiche del genere sono diverse). L’autobiografia più simile 
al modello di Rousseau è quella del veneziano Casanova (1725-1798), 1 “Histoire de ma vie”, scritta in francese. 


Passiamo adesso ad un’altra fase storica e culturale. Il Romanticismo si afferma in Europa, soprattutto in Germania e Inghilterra, 
tra 1798 e 1848 (anno dei moti rivoluzionari in tutta Europa); in Italia ma anche in Francia la datazione va un po’ posticipata e 
risulta quindi estendersi da 1816 a 1861. Il Romanticismo nasce in opposizione all’Illuminismo e al classicismo e, in senso 
poetico, va inteso come una tendenza dell’animo alla sensibilità e all’irrequietezza; il termine che meglio riassume questo 
concetto è “sehnsucht” che in tedesco significa “male del desiderio”: indica il desiderare tutto e niente tipico dei romantici, che 
traggono da questa ricerca incessante forti emozioni e sentimenti che si riflettono nelle loro opere. Tale “sehnsucht” è fonte di 
piacere e ispirazione ed è quindi ricercato dai poeti stessi che spesso, anziché cercare di dissiparlo, lo alimentano in modo da 
avere continua ispirazione. A livello politico questi sono gli anni della Restaurazione e dei moti rivoluzionari che colpiscono 
periodicamente l’Europa (1820-1821, 1830-1831, 1848-1849 e poi 1860-1861 in Italia) mentre a livello sociale è continua e 
inarrestabile l’ascesa della borghesia che procede di pari passo con la diffusione dell’industria in Europa. La popolazione è in 
costante aumento ma si creano disastrose condizioni di vita nelle città, tema che verrà affrontato dagli intellettuali di questi anni e 
di poco successivi. Il letterato borghese del periodo romantico vive del proprio lavoro; nei Paesi meno sviluppati come l’Italia ha 
invece una doppia professione oppure appartiene alla nobiltà (come Manzoni). Dato che si era creata un’opinione pubblica già 
durante l’Illuminismo, lo scrittore romantico eredita il ruolo di quello illuminista di diffusore di idee nuove, che rivolge a un 
pubblico ben preciso, il “popolo” che corrisponde al terzo stato, cioè la borghesia sempre più numerosa e ben identificabile. I 
luoghi di diffusione del sapere continuavano ad essere le università, dove si dava una formazione professionale e scientifica, i 
salotti e i teatri come nell’Illuminismo e le stamperie. Per quanto riguarda la stampa in Inghilterra e in generale nell’Europa del 
centro-nord era un’attività capitalistica, mentre in Italia era molto arretrata: i libri erano commissionati dagli editori e circolavano 
solo se all’editore andavano bene (lo scrittore aveva quindi poca libertà) e inoltre non esistevano i diritti d’autore fuori dai singoli 
stati; inoltre era sempre forte la censura politica e religiosa. I più importanti centri di produzione libraria sono Venezia, Torino 
(Loescher), Milano e Firenze (Le Monnier). Si diffondono le riviste come mezzi per la circolazione della cultura: in Italia le 
riviste più importanti sono la “Biblioteca Italiana”, gestita dagli austriaci e di impianto liberale, moderato e tendente al 
classicismo, era un mezzo per tenere sopito lo spirito rivoluzionario degli intellettuali intrattenendoli con questioni di letteratura e 
di filosofia; “Il Conciliatore”, nato da alcuni intellettuali che si staccarono dalla “Biblioteca Italiana”, si pone come continuatore 
de “Il Caffè” e cerca di conciliare tendenze romantiche e tradizione illuminista: è anche grazie ad esso che in Italia questi due 
movimenti non furono opposti come altrove; “Il Politecnico” di impianto razionalistico tipico dell’Illuminismo, affrontava temi di 
letteratura e di scienza; “L’ Antologia” rivista di stampo moderato che univa notizie di letteratura, storia, statistica, politica: aveva 
più abbonati degli altri. L’immaginario romantico nasce da quella che è avvertita come una profonda scissione tra io e mondo, 
che si configura come scissione tra anima e mercato, eroe-mondo borghese, ideali-realtà, aspirazione alla gloria e all’infinito- 
mediocrità e utilitarismo. Questa scissione si riflette in un marcato individualismo che assume la forma del titanismo o del 
soggettivismo lirico. Si crea così la figura ideale dell’intellettuale romantico: estraneo al mondo che lo circonda, distaccato dagli 
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uomini, inconciliabile con la società: tale scissione tra io e mondo può esprimersi in due modi: attraverso una modalità storico- 
realista, dove l’autore cerca le ragioni storiche del proprio malessere, oppure attraverso la modalità lirico-esistenziale fatta di 
introspezione e di analisi dei fenomeni esterni nel cuore dell’intellettuale (in Italia avrà più successo la prima modalità benché 
della seconda faccia parte Leopardi). Viene valorizzato il genio individuale e viene riscoperto il passato, soprattutto il Medioevo, 
visto come luogo di eroismo e di sentimenti autentici: nasce così lo studio e la valorizzazione dei popoli e delle rispettive lingue. 
Le due modalità di espressione del sentimento romantico afferiscono a due diverse poetica: quella realista e razionalistica per la 
modalità storica e quella simbolista per la modalità lirica. Soprattutto in Italia domina il primo modello in quanto c’era un forte 
intreccio tra Romanticismo e Risorgimento, perciò la letteratura aveva carattere civile il che la induce a recuperare alcuni valori 
della tradizione illuministica il che implica un recupero del razionalismo: per questa ragione in Italia il Romanticismo e 
l’Illuminismo non sono cose opposte ma anzi si fondono. Non stupisce che il centro di diffusione del Romanticismo in Italia sia 
proprio quella Milano che aveva visto nascere “Il Caffè” e operare i grandi illuministi italiani (Beccaria, Verri, Parini), così come 
non stupisce che Leopardi, la cui poetica esula da schemi predefiniti ma che può essere ricondotta alla modalità lirico-esistenziale, 
fosse della periferica Recanati. Quello che è considerato il dibattito in Italia tra classici e romantici si avvia convenzionalmente 
nel 1816 quando la “Biblioteca Italiana” pubblica il saggio di Madame de Stael “Sulla maniera e l’utilità delle traduzioni” in cui 
criticava il gusto dell’erudizione italiano, la scarsa conoscenza dei grandi autori stranieri contemporanei, l’estraneità della 
letteratura italiana al dibattito letterario europeo: auspicava infine un rinnovamento della letteratura italiana da compiersi anche 
attraverso la traduzione e la diffusione di opere stranire. Molti intervennero contro la sua posizione (tra cui Leopardi) mentre altri 
la sostennero pubblicando articoli che vengono considerati il manifesto del Romanticismo italiano. Prima di procedere 
analizzando le ragioni del dibattito si tenga presente che classici e romantici non sono sinonimi di patrioti e reazionari: le 
posizioni politiche erano del tutto indipendenti dalla poetica nonostante la connessione tra Romanticismo e Risorgimento detta 
prima. Vediamo adesso i punti di dibattito tra le due posizioni: 


CLASSICI ROMANTICI 
Bello eterno (teoria del Neoclassicismo di Winckelman) Bello storico (il bello è una caratteristica storica) 


Imitazione: rispetto delle regole e delle unità aristoteliche del [Originalità: rifiuto regole e unità aristoteliche 
dramma 


Tra i moltissimi che intervennero nel dibattito noi ricordiamo solo alcune posizioni: Leopardi sostiene che il mondo moderno, 
basato sulla ragione sul vero, sia nemico delle illusioni e della natura che sono le fonti della poesia: è dunque necessario prendere 
a modello gli antichi in quanto i romantici, rappresentando il vero, sono nemici della poesia (questa è la posizione del primo 
Leopardi, infatti l'articolo è del 1818, destinata poi a mutare); Manzoni, in alcune lettere che sono poi dichiarazioni di poetica, 
sostiene invece che la letteratura deve avere il vero per soggetto, l’interessante per mezzo e l’utile per scopo. I due generi che 
hanno più successo durante il Romanticismo sono senza dubbio la lirica e il romanzo, espressioni delle due modalità attraverso 
cui il Romanticismo si esprime. Il romanzo soprattutto, genere abbastanza nuovo in tutta Europa (dove più dove meno), diventa il 
mezzo privilegiato dai romantici perché, non essendo canonizzato, lasciava grande libertà di espressione a livello formale e di 
contenuto ed inoltre era il genere di massimo consumo tra la borghesia (si ricordi che l’intellettuale vive del proprio lavoro e 
quindi deve vendere). Nel teatro la tragedia è sostituita dal dramma storico sul modello di Shakespeare; il poema epico scopare 
sostituito dal romanzo (si parla in generale di romanzizzazione di molti generi minori come la novellistica). Con l’ aumento del 
pubblico assume sempre maggior importanza anche la critica militante e la storiografia letteraria (nasce ad esempio la linguistica 
scientifica). Il concetto stesso di “genere” perde comunque importanza o almeno passa in secondo livello, favorendo lo 
sperimentalismo e la commistione (non a caso Dante è nel Romanticismo uno dei maestri indiscussi). Si afferma un nuove canone 
che erge a modello Dante, Shakespeare e Omero. La lingua diventa motivo di studio perché è correlata allo sviluppo dei diversi 
popoli e anzi ne viene vista come lo spirito e come uno dei fattori unificanti; per l’uso in letteratura si giunge con Manzoni ad una 
lingua letteraria nazionale che rifletta quella di uso comune: questa lingua è l’italiano su base toscana parlata nel 1800 dalla 
borghesia fiorentina. Altri sosteneva un anacronistico ritorno della lingua letteraria alla lingua di Boccaccio e Petrarca (puristi) 
mentre altri ancora si fecero sostenitori del dialetto in letteratura (Porta). Illuministi e Romantici erano comunque uniti contro a 
tale posizioni e fu la visione di Manzoni a prevalere. Come detto il 1800 è il genere del romanzo, nato nel 1600 in Spagna, 
sviluppatosi poi in Francia e Inghilterra e arrivato adesso ad essere diffuso in tutto il Mondo, USA e Russia comprese. E’ il genere 
guida ed ha alcune caratteristiche fisse: antiletterario, non ha un canone o un modello, nasce dalla mescolanza di stili, presuppone 
la sospensione dell’incredulità del lettore (“patto narrativo”), si sviluppa in relazione al pubblico e ad esempio il ritardo del 
romanzo in Italia dipende proprio dalla mancanza di sviluppo della borghesia, il pubblico bersaglio del romanzo. Il romanzo 
storico assume diverse forme: sociale-realistico, confessione, racconto, romanzo fantastico, di formazione; in Italia la forma più 
diffusa è quella del romanzo storico. La caratteristica principale del romanzo storico è il far diventare la storica protagonista, non 
una semplice cornice ma qualcosa che determina comportamento e psicologia dei personaggi. Si pone il problema su quale debba 
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essere il rapporto tra storia e invenzione: i vari autori adottano varie strategie ad esempio i personaggi più importanti sono storici 
mentre “gli umili” sono personaggi di fantasia che hanno però caratteristiche psicologiche e un modo di vita aderente alla realtà 
storica; la cosa più importante è comunque la verosimiglianza e dunque l’autore deve documentarsi storicamente prima di scrivere 
il romanzo. Il romanzo storico italiano si afferma grazie a Manzoni (che prende ispirazione del “Ivanhoe” di Scott) e inizia a 
trasformarsi già dopo il 1840 (edizione definitiva de “I promessi sposi”) continuando una storia che arriva fino ad oggi. 
Inizialmente, dopo il successo di Manzoni, al romanzo storico si contrappone quello di ambientazione contemporanea che assume 
le forme di: 


1) romanzo campagnolo o rusticale: vengono descritte le condizioni di vita delle persone in campagna in modo patetico e 
paternalistico, tanto per suscitare la commozione del lettore borghese più che denunciare una società ingiusta 


2) romanzo storico della contemporaneità: a differenza del romanzo storico che ambiente le vicende in un passato più o meno 
lontano (solitamente il Medioevo ma ad esempio Manzoni ambienta nel 1600), questo genere descrive vicende avvenute in un 
periodo più vicino al lettore 


3) romanzo-confessione: derivato dalla tradizione settecentesca francese e in parte dal modello dell’Ortis di Foscolo, supera la 
prospettiva del romanzo storico e da’ al romanzo un aspetto molto più lirico e introspettivo, dove la storia agisce più a livello 
dell’anima che delle azioni e diviene dunque indistinta e rarefatta. 


Alessandro Manzoni 


Vita: -1785: nasce a Milano da una famiglia nobiliare. E’ nipote di Cesare Beccaria ed ha i genitori separati: il padre, conte Pietro 
Manzoni, vive a Milano mentre la madre, Giulia Beccaria, vive a Parigi insieme al compagno Carlo Imbonati. Alessandro 
appartiene dunque ad una famiglia nobile e ciò gli permetterà di dedicarsi tutta la vita alla letteratura senza dover svolgere altri 
lavori. Passa l’adolescenza a Milano con il padre e riceve un’educazione classica e di stampo religioso (studia infatti alla scuola 
dei Barnabiti); è insofferente al clima milanese e al’autoritarismo paterno. Simpatizza per le idee giacobine per poi avvicinarsi a 
posizioni più liberali 

-1805-1810: alla morte di Carlo Imbonati va a Parigi dalla madre dove trascorre 5 anni. Frequenta gli ideologues che lo 
avvicinano al pensiero illuminista. Soprattutto l’amicizia con lo scrittore Fauriel, illuminista ma aperto alle idee romantiche 
provenienti dalla Germania, agevolerà la sintesi armoniosa tra illuminismo e romanticismo in Manzoni 


-1810: ritorna a Milano dove avviene la sua conversione religiosa dovuta alla moglie (Enrichetta Blondel) profondamente 
calvinista, all’influenza degli ideologues, alla amicizia con l’abate Tosi e alla maturazione del pensiero di un determinismo storico 
e di un principio alla base di tutto, identificato proprio con Dio. 


-1815-1825: periodo dei capolavori in cui Manzoni risente dalla diffusione a Milano dei vari manifesti romantici e in generale 
dello stimolante clima culturale milanese. La sua situazione economica è superagiata e può tranquillamente vivere di rendita 
dedicandosi alla letteratura 


-1827: il suo interesse principale diviene la linguistica e la filologia e si reca a Firenze per appropriarsi del toscano vivo; in questa 
fase la stagione creativa di Manzoni è esaurita e rivede le proprie opere 


-1837: si risposa dopo la morte della moglie e un periodo difficile, percorso da numerosi lutti 


-1840: dall’edizione definitiva de “I promessi sposi” si dedica alla letteratura dove elabora opere minori. Ha comunque una vita 
tranquilla a Milano 


-1860-1873: è nominato senatore della Repubblica, vota per il passaggio della capitale da Torino a Firenze e scrive un saggio sulla 
lingua che legge in Parlamento 


-1873: muore a Milano. 


Opere e poetica: con Manzoni nasce il romanzo moderno e grazie a lui il divario tra lingua scritta e lingua parlata viene colmato 
di colpo. Questo successo dipende dalla cultura e dalla formazione manzoniana, il cui romanticismo è molto più “ragionevole” di 
quello inglese e tedesco, grazie agli influssi della sua formazione culturale illuministica e classica. Nella prima fase della 
produzione manzoniana i modelli sono Parini e Monti (che conosceva di persona) e la poetica dominante è quella del 
Neoclassicismo. Il primo contatto con il clima Romantico si ha in Francia e coincide con la composizione di alcuni idilli, genere 
riportato in auge proprio dai romantici. A] momento della conversione religiosa si assiste ad un cambiamento di poetica, che si 
incentra su temi sacri e assume la forma dell’ode; sempre importante è però il messaggio illuministico che non abbandona mai 
Manzoni ed è presenta anche nella produzione morale e storiografica. Come scrittori di odi civili esso trae spunto da situazioni 
contingenti e mostra un sincero coinvolgimento e una volontà di incoraggiare i movimenti rivoluzionari italiani. Per la tragedie le 
sue posizioni sono esposte nella prefazione a “Il conte di Carmagnola” e sono una sintesi delle posizione preromantiche teorizzate 
dal tedesco Schlegel; sempre nella tragedia è importante l’apporto linguistico di Manzoni: il linguaggio della tragedia era infatti 
aulico e lontanissimo dal parlato, molto distante quindi dalla poetica del realismo dell’autore: Manzoni cerca quindi di utilizzare 
un linguaggio più prosastico e popolare. Importanti sono anche i contributi di Manzoni nell’ambito della linguistica: contro 
classicisti e puristi afferma il primato dell’uso di una lingua al di sopra della tradizione letteraria e afferma la necessità di una 
lingua unificante: a questo ruolo viene assunto il volgare toscano parlato dalla borghesia colta che, dopo 1861, il governo cerca di 
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imporre “dall’alto” su tutta la penisola mettendo a capo della commissione parlamentare che si occupava di questo argomento 
proprio Manzoni. La sua produzione è vasta e assume tratti certe volte diversi; ecco le opere (non sono tutte): 


-Il trionfo della libertà (1801): quattro canti in terzine dantesca dove Manzoni mostra i propri ideali giacobini ma si mostra anche 
consapevole dei rischi che essi comportano 


-Adda (1801): idillio amoroso in endecasillabi di ispirazione montiana 
-Sermoni (1803-1804): 4 sermoni satirici sul modello di Orazio e Parini 


-In morte di Carlo Imbonati (1805): lungo carme in endecasillabi sciolti dedicato a Carlo Imbonati, morto da poco. Il carme vuole 
essere anche una consolazione alla madre ed è articolato come una sorta di dialogo morale con Imbonati, il quale aveva avuto 
come precettore Parini e continuava a professarne l’impegno morale. E’ per Manzoni un maestro di vita e di letteratura, simile a 
Parini stesso. Manzoni mette in bocca a Imbonati alcuni dichiarazioni di poetica (“il santo Vero / mai non tradir”) ed adotta uno 
stile satirico e pungente nei confronti della società proprio sul modello pariniano. 


-Urania (1809): poemetto mitologico in endecasillabi sciolti dove è forte il modello neoclassico. 


-A Partenide (1810): idillio di ispirazione romantica, scritto sotto l'influenza del preromantico Baggesen, a cui è dedicato, che era 
un poeta preromantico danese autore di idilli conosciuto a Parigi grazie a Fauriel. 


-Vaccina (?): idillio incompiuto dove al tema del paesaggio si unisce un tema civile, ossia quello della diffusione dei vaccini. 


-Inni Sacri (1812-1815): in ordine di pubblicazione “la Risurrezione”, “Il nome di Maria”, “Il Natale”, “La Passione”. Manzoni ne 
avrebbe voluti scrivere 12, corrispondenti alle principali feste del calendario liturgico. Nascono dalla volontà dell’autore di un 
rinnovamento linguistico e tematico dopo l’elaborazione di “Urania” che aveva lasciato scontento Manzoni; quello che vuole con 
gli “Inni Sacri” è scrivere qualcosa che interessasse un maggior numero pubblico e il tema doveva essere quindi più popolare. Il 
tema religioso è affrontato con l’entusiasmo della recente conversione e in un modo “popolare” e collettivo, senza la presenza di 
complicati riferimenti mitologici cari alla poesia classicistica che avevano caratterizzato “Urania”. Dal punto di vista linguistico la 
volontà di conciliare un linguaggio popolare con il tema teologico-celebrativo si realizza in soluzioni un po’ impacciate dato che il 
tema aveva sempre richiesto un linguaggio retorico e complesso. Dal punto di vista ideologico è forte l’influenza dell’ Illuminismo 
che permea la visione cristiana di Manzoni: l’uguaglianza degli uomini teorizzata dal Cristianesimo legittima la condanna degli 
oppressori. La Divinità è vista sia come riparo e consolazione sia come terribile minaccia, nonché ragione di vita e di morte. Dal 
punto di vista della struttura tutti gli inni presentano la dichiarazione del tema, la narrazione di un episodio sacro e l’esposizione 
delle conseguenze attuali 


-Aprile 1814 (1814): ode civile scritta in seguito alla caduta di Napoleone e alla cacciata dei francesi dall’Italia 


-Il proclama di Rimini (1815): ode civile volta a sostenere l’iniziata di Murat che chiamava gli italiani alla lotta per 
l’indipendenza nazionale. 


-La Pentecoste (prima ed. 1817, seconda ed. 1822): inno non integrato nella raccolta degli “Inni Sacri”, mostra una maturazione 
linguistica e formale rispetto ai 4 inni precedenti. 


-Osservazioni sulla morale cattolica (1819): opera morale pubblicata in risposta ad un testo di uno storico svizzero che sosteneva 
che la decadenza morale e politica italiana derivasse dall’operato della Chiesa dopo la Controriforma. La risposta di Manzoni non 
si colloca sul piano storico, com’era l’accusa del suo interlocutore, ma sul piano teologico dove l’autore dice che la Chiesa non ha 
origine umane ma divine e dunque la sua morale è superiore a tutte le morali laiche e non può essere giudicata se non sul piano 
della perfezione e della verità. E’ la prima grande opera in prosa di Manzoni, strutturata tramite il procedimento argomentativo 
tipico del trattato, e un serbatoio di idee in vista de “I promessi sposi”. 


-Il conte di Carmagnola (1820): tragedia in endecasillabi preceduta da un’importantissima prefazione, che è uno degli scritti di 
poetica maggiori di Manzoni e che influenzerà le successive “lettere-poetiche”. Nella prefazione Manzoni respinge l’idea di 
un’arte superiore a qualsiasi altro campo e la subordina invece all’impegno pratico e a qualsiasi attività che può giovare alla 
felicità degli uomini; dichiara anche come l’arte non sia autonoma e come sia invece dipendente dalla sua utilità morale e pratica 
(Illuminismo manzoniano è per questo aspetto superiore alle idee estetiche romantiche). Passa poi ad alcune considerazioni 
sulla tragedia: dice che l’unità di tempo e luogo non trova fondamento in Aristotele e non è sintomo di verosimiglianza 
dell’azione (come alcuni sostenevano), dice che una tragedia può essere sia interessante sia condurre ad uno scopo morale (molti 
illuministi dicevano che queste due condizioni non erano compatibili), pone il coro come portatore degli ideali del popolo. La 
vicenda prende spunto da un’opera storica dello svizzero Sismondi e parla del capitano di ventura Bartolomeo Bussone, 
conosciuto come il Conte di Carmagnola vissuto nel 1400. Prima questi era a servizio dei Visconti di Milano e ne sposò anche una 
componente poi, caduto in disgrazia, era passato a servizio dei veneziani, nemici dei milanesi. Durante la Battaglia di Meclodio 
del 1427 aveva sconfitto i milanesi ma ne aveva permesso la ritirata e la liberazione dei prigionieri. Sospettato di tradimento da 
parte della Repubblica di Venezia, era stato condannato a morte e poi ucciso. Manzoni sostiene invece che esso si fosse 
comportato secondo il codice dell’epoca e che sia quindi stato una vittima innocente della ragione di Stato e della slealtà dei 
politici: storicamente la verità non è tutt'ora chiara. Manzoni ambienta la vicenda in ben 6 anni, dal 1426, anno del passaggio del 
conte ai veneziani dopo un attentato subito dai Visconti, al 1432, anno della morte (l’unità aristotelica prevedeva lo svolgimento 
in una sola giornata). Il protagonista è un personaggio storico mentre ce ne sono altri “ideali” (come li definisce Manzoni): lo 
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scontro che deve affrontare l’eroe è quello tra giusto e ingiusto, lealtà e ipocrisia, reale contro ideale. E’ evidente la difficoltà di 
Manzoni di calare l’ideale nel reale della tragedia, sia dal punto di vista del contenuto (il conte è portatore di valori che nessuno 
rispetta e ritiene importanti, per questo viene ucciso) sia dal punto di vista della verosimiglianza. Esplicita è anche la condanna di 
Manzoni alle lotte fratricide italiane. 


-Marzo 1821 (1821): ode civile in decasillabi scritta in concomitanza con i moti carbonari italiani e con la speranza dell’avvio di 
un processo di indipendenza. Il tema politico è compenetrato da quello religioso e non mancano esempi biblici di guerre 
approvate da Dio e nel quale il Dio vendicatore e guerriero punisce gli oppressori. 


-Il cinque maggio (1821): ode civile dall’andamento epico nella narrazione della vita del condottiero, scritta per la morte di 
Napoleone. La vicenda di Napoleone viene inserita in una prospettiva storica voluta dalla Provvidenza e si immagina l’approdo 
alla fede religiosa del potente ormai umiliato e sconfitto. Non mancano tuttavia i riferimenti storici, descritti con il carattere epico 
che si addice ad un eroe. Alla fine il momento metafisico e religioso risulta dominante benché si concili armoniosamente alla 
narrazione prettamente storica; c’è inoltre da sottolineare il fascino che le personalità eroiche e potenti esercitassero su Manzoni 
come ne “I promessi sposi” mostrano le rappresentazioni dell’innominato, del padre di Gertrude e di Borromeo. 


-Adelchi (1822): tragedia divisa in 5 atti in endecasillabi ambientata tra 772 e 774 che presenta fatti e personaggi quasi tutti 
storici. Alla corte longobarda a Pavia giunge la notizia che Ermengarda, sorella di Adelchi e figlia di Desiderio, è stata ripudiata 
da Carlo Magno. Desiderio vuole vendicarsi e induce il papato a incoronare re dei Franchi i nipoti di Carlo che esso stesso aveva 
allontanato dalla successione. Ermengarda ritorna da Carlo che ordina ai longobardi di abbandonare le terre sottratte al papa: la 
situazione precipita e Desiderio, contro il parere di Adelchi, dichiara guerra ai Franchi. Intanto il longobardo Svarto si appresta a 
tradire i longobardi, in accordo con alcuni duchi. Inizia la guerra ma le truppe di Carlo sono bloccate in una strettoia difesa da 
Adelchi; tuttavia scoprono un passaggio secondario ed eludono il blocco. Adelchi rivela ad un compagno la propria 
insoddisfazione di vivere in un tempo che frustra la propria aspirazione alla gloria; i Franchi intanto dilagano grazie al tradimento 
di Svarto e assediano Adelchi a Verona e Desiderio a Pavia: il coro del terzo atto esorta la popolazione (si riferisce a quella del 
tempo dell’opera, ma indirettamente è un monito al pubblico della tragedia) a prendere in mano il proprio destino senza contare 
sull’aiuto straniero. Ermengarda intanto viene a conoscenza che Carlo si è sposato con Ildegrande e, sconvolta dal dolore, muore. 
Pavia cade e Desiderio è catturato; l’ultimo atto si svolge allora a Verona dove Adelchi combatta finché non è mortalmente ferito: 
Adelchi muore invocando il padre di non dolersi della sua fine e di ritirarsi a vita privata, per evitare di incorrere negli errori di 
chi opera nella realtà storica. Ermengarda e Adelchi, i due protagonisti, sono personaggi squisitamente romantici, divisi tra sogno 
e realtà, aspirazione alla gloria e necessità di confrontarsi con la prospettiva presente (tema romantico per eccellenza), sono figli 
di un popolo invasore e, solo morendo da vinti, riscattano le proprie figure in un’ottica ultraterrena. Soprattutto Adelchi vive al 
proprio interno una contraddizione insanabile: è figlio di un re oppressore ma coltiva in sé desideri di concordia e di fratellanza, 
aspira a grandi imprese e ad una magnanimità inconciliabile con la realtà storica. Per questa contraddizione tutta interna è un 
personaggio molto più complesso e moderno rispetto al conte di Carmagnola. Si dica inoltre che la tragedia si oppone alla tesi del 
solito Sismondi che vedeva nell’elezione da parte del papa di Carlo Magno come imperatore un’inferenza negativa della Chiesa 
nella nascente unità italiana che sarebbe occorsa tra Longobardi e Latini (Manzoni dice invece che i Longobardi sono degli 
invasori). 


-Discorso sopra alcuni punti della storia longobardica in Italia (1822): trattato storiografico che vuole documentare in chiave 
storica la materia trattata romanzescamente nel “Adelchi”. Così come l’appendice storica sulla colonna infame, anche il 
“Discorso” è messo in appendice al “Adelchi”; per mostrare la verità storica nella quale l’autore ha calato e ambientato la propria 
storia evidenziando quindi l’attenzione storiografica di Manzoni. Il dato più interessante dell’opera è la descrizione della storia 
non dal punto di vista dei potenti ma dal punto di vista delle masse, sempre lasciate in disparte dalla storiografia precedente. 
Osservando la storia da questo punto di vista Manzoni può anche rivalutare positivamente l’operato della Chiesa e del Papato, che 
è sempre stato più vicino al popolo rispetto alle istituzioni statali. Per la difesa della Chiesa il “Discorso” si ricollega, in chiave 
diversa per la trattazione scelta, al “Osservazione sulla morale cattolica”. 


-Lettre à Monsieur Chauvet (1823): scritto di poetica in forma di lettera rivolto al critico francese Chauvet che aveva 
positivamente recensito “Il conte di Carmagnola” criticando però il mancato rispetto dell’unità di tempo e luogo. Manzoni 
sostiene alcuni capisaldi della sua poetica cioè: fare poesia non è inventare i fatti, la vera poesia si basa sulla storia, il compito del 
poeta (che lo distingue dallo storiografo) è descrivere le passioni e le emozioni provate verosimilmente dagli uomini di un dato 
periodo senza inventare i fatti, critica il romanzo conosciuto fin’ora perché troppo inventato. Per quanto riguarda la critica 
mossagli da Chauvet dice che il poeta deve attenersi alla storia e quindi dipende dalla storia il rispetto o meno dell’unità di tempo 
e luogo: supporta la sua posizione prendendo a modello Shakespeare. 


-Sul Romanticismo (1823): lettera a Carlo d’ Azeglio che contiene altre affermazioni di poetica: la letteratura deve avere “utile per 
iscopo, il vero per soggetto e l’interessante per mezzo”, la letteratura deve esprime il vero storico e il vero reale, solo il vero è 
fonte del bello in quanto l’immaginazione e l’inganno sono di breve durata, favore dato al Romanticismo per la sua ricerca del 
vero e per la sua “tendenza religiosa”. 


-Fermo e Lucia-I promessi sposi: ricordiamo che il Romanticismo si afferma in Italia come poetica del vero e ha un intenso 
legame con il Risorgimento: ha dunque un forte carattere civile. Lo scopo del romanzo storico, che è la modalità attraverso cui si 
esprime maggiormente la tendenza storico-realisitca dei romantici italiani e di Manzoni soprattutto,è dipingere il quadro di una 
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determinata epoca storica mettendo in risalto la vita della gente comune. Si afferma in Italia a causa di una nuova visione della 
storia, nella quale vanno ricercate la cause del presente, perché è un genere non canonizzato e gradito al pubblico e per l'esigenza 
di educare il popolo (Illuminismo). Si basa sull’equilibrio tra realtà e fantasia e deve essere verosimile. Tutte queste caratteristiche 
trovano compimento ne “I promessi sposi”. Detto questo il romanzo fu iniziato dopo il ritorno da un viaggio a Parigi nel 1821 e 
la prima stesura venne completata nel 1823 con il titolo provvisorio di “Fermo e Lucia”. Dopo una revisione linguistica e 
tematica si arriva all’edizione a stampa nel 1827 che venne pubblicata in 3 tomi: il titolo è quello definitivo de “I promessi sposi”. 
Manzoni non è però soddisfatto della revisione linguistica del romanzo cosicché si arriva all’edizione definitiva del romanzo del 
1840 che varia soltanto l’aspetto linguistico della “ventisettana” e presenta un’introduzione in cui è riportato in trascrizione il 
testo del manoscritto immaginariamente trovato da Manzoni. Può essere utile questa tabella: 


Trasporto emotivo-drammatico 
‘Appendice storica della colonna infame 


Simpatia verso il movimento popolare Contro al ruolo positivo del popolo 


La narrazione si svolge nella Milano del 1600, la cui documentazione storica è fornita a Manzoni da l “Historia patria” del 
milanese Giuseppe Ripamonti (1577-1643) e da “Economia e Statistica” di Melchiorre Gioia (1767-1829). L’ambientazione non 
è casuale: la Milano del 1600 era infatti simile a quella del 1800, la prima dominata dagli spagnoli la seconda dagli austriaci; 
implicitamente quindi Manzoni poteva muovere critiche politiche attuali e mandare un messaggio attinente al suo periodo senza 
però attaccare direttamente gli austriaci. Per aumentare la veridicità del racconto l’autore si serve anche dell’artificio del 
manoscritto (tutta la narrazione è una narrazione che Manzoni ha trovato in un manoscritto) che gli offre anche la possibilità di 
immedesimarsi in ben due autori: il fittizio autore del manoscritto, narratore onnisciente, e esso stesso, che commenta ed orienta 
la storia. Sempre nella prospettiva dell’emergere del punto di vista dell’autore sono importante le molte digressioni che fanno 
emergere le idee di Manzoni in ambito storico, morale e letterario, abolite però nella ventisettana. Il romanzo (da qui in avanti 
daremo per scontato parlare dell’edizione definitiva) è diviso in 38 capitoli e presenta moltissimi personaggi e nuclei narrativi, 
l’intreccio è più o meno questo: due bravi di Don Rodrigo intimano a Don Abbondio di non celebrare le nozze tra Renzo e Lucia; 
questo torna a casa, ne parla con Perpetua e, una volta arrivato Renzo per discutere i dettagli del matrimonio, gli dice con delle 
scuse che non può celebrare le nozze. Agnese consiglia Renzo di parlarne con l’avvocato Azzeca-garbugli che però, essendo 
amico di Don Rodrigo, lo caccia malamente. Intanto Lucia ha mandato a chiamare Fra Cristoforo, di cui è spiegata la vicenda che 
lo ha portato alla conversione. Fra Cristoforo va a parlare con Don Rodrigo ma non ottiene nulla; Agnese allora suggerisce ai 
promessi sposi di celebrare le nozze in segreto, ingannando Don Abbondio. Mentre Renzo e Lucia sono a casa di Don Abbondio i 
bravi vanno a casa di Agnese per rapire Lucia; trovano però la casa vuota. Il matrimonio clandestino fallisce così, saputo il 
pericolo dei bravi, Renzo, Lucia e Agnese si rifugiano nel convento di Fra Cristoforo che li fa fuggire separandoli (siamo al 
capitolo 7). Lucia va a Monza con la madre nel convento di Gertrude, di cui viene raccontata la storia nei capitoli 9-10. Renzo ha 
intanto raggiunto Milano dove è coinvolto nei tumulti popolari per il pane: si reca ad un osteria dove rivela per sbaglio il proprio 
nome e l’oste lo denuncia alla polizia che, il giorno seguente lo arresta, ma, grazie all’aiuto della folla, riesce a fuggire. Fugge 
allora nella cittadina di Gorgonzola dove sente la fama che ha acquistato a Milano; fugge nuovamente fino a superare l’ Adda, 
entrando nel territorio della Repubblica di Venezia dal cugino Bortolo (siamo al capitolo 17). Attilio, cugino di Don Rodrigo, 
convince il Padre provinciale dei cappuccini a trasferire Fra Cristoforo che sta proteggendo un fuorilegge (Renzo): Fra Cristoforo 
viene mandato a Rimini. Intanto Don Rodrigo, venuto a sapere che Lucia è a Monza, si rivolge all’Innominato per averne aiuto: 
segue la storia dell’Innominato (capitolo 19). Egidio, comandato dall’Innominato, convince l’ amante Gertrude a far uscire Lucia 
dal convento che subito viene rapita da Nibbio, luogotenente dell’Inmnominato. Portata al castello viene messa in una sorta di cella; 
l’Imnominato si reca a trovarla ed esce turbato dall’incontro: passa la notte insonne a pensare mentre Lucia fa voto di castità se 
dovesse riuscire a salvarsi. Alla mattina l’Imnominato è ormai convertito e si reca con il popolo ad incontrare il Cardinale 
Borromeo, in visita a Monza. Insieme al cardinale decidono di liberare Lucia che torna finalmente a casa. Borromeo va a trovare 
Lucia al suo paese e rimprovera Don Abbondio per non aver celebrato le nozze. Lucia va a questo punto a Milano a casa di Don 
Ferrante mentre Agnese svolge una difficile corrispondenza con Renzo che ha cambiato nome dopo i tumulti (siamo al capitolo 
27). Segue adesso la storia della carestia del 1628-1629, della calata dei lanzichenecchi del 1629 (Don Abbondio, Agnese e 
Perpetua si rifugiano nel castello dell’ Imnominato che difende il popolo dai soldati tedeschi) e della peste dell’ano successivo. 
Milano non riesce a fronteggiare la pestilenza e inizia la caccia agli untori (queste digressioni sono trattate nei capitoli 28-32). A 
Milano Don Rodrigo è colpito dalla peste e, tradito dal Griso, è portato al lazzaretto; intanto anche Renzo, ora a Bergamo, si è 
ammalato e, dopo essere guarito, si mette alla ricerca di Lucia. Torna così al paese e trova le case distrutte e la vigna inselvatichita 
(per i lanzichenecchi). Si reca allora a Milano dove assiste a episodi di pietà e orrore (episodio della madre di Cecilia): trova 
finalmente la casa di Don Ferrante ma viene scambiato per un untore e si salva solo saltando su un carro di monatti. Si reca al 
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lazzaretto dove incontra l’ammalato Fra Cristoforo che continua ad aiutare gli appestati; vede anche Don Rodrigo morente che 
decide di perdonare (siamo al capitolo 35). Renzo trova finalmente Lucia che è malata ma in via di guarigione. E’ decisa però a 
mantenere il voto di castità e solo l’intervento di Fra Cristoforo che scoglie il voto permette la futura unione dei due. Renzo torna 
la paese sotto una pioggia purificatrice e, dopo la quarantena, torna anche Lucia. Don Abbondio, guarito dalla peste che ha però 
ucciso Perpetua, non vuole comunque sposare i due fino a quando non riceve la notizia della morte di Don Rodrigo (finale senza 
idillio). Si celebrano finalmente le nozze e la famiglia + Agnese si spostano nel bergamasco dove Renzo diventa un commerciante 
di seta. Alla prima figlia viene dato il nome di Maria; segue il sugo di tutta la storia. E’ impossibile analizzare uno ad uno i 
capitoli e i temi del romanzo, nonché i molti e complessi personaggi. Si sceglie quindi una selezione delle cose ritenute più 
importati, più nuove e con occorrenza maggiore: 


1) Importanza dell’introduzione che ha valore programmatico: autore del manoscritto parlerà di “fatti memorabili” capitati a 
“gente meccaniche e di piccol affare” (+ no azione dei grandi uomini di cui l’autore non si sente degno di parlare); affermazione 
di Manzoni della bellezza del racconto in quanto storico e quindi vero. 


2) Tema fondamentale della storia che influenza la vita dei personaggi (elementi storici come le grida, la peste, la calata dei 
lanzichenecchi, le rivolte per il pane): la grande storia influisce sulla vita di tutti 


3) Manzoni storiografo che dalla descrizione dell’individuo passa alla descrizione della società + Manzoni moralista che dalla 
descrizione della società passa a considerazioni universali sull’uomo + vero poetico perfettamente calato nel vero storico 


4) Critica all’arbitrarietà nell’amministrazione delle leggi e alla sua inefficienza (Don Abbondio, Azzecca-garbugli, peste..) 
tipicamente illuministica + concetto di giustizia nel romanzo: c’è una continua tensione tra responsabilità storica e responsabilità 
morale (vedi Don Abbondio che non celebra il matrimonio o la Storia della colonna infame) ma di chi è la colpa? Solo i religiosi 
sono portatori di giustizia, una giustizia divina in quanto è del tutto assente ne “I promessi sposi” una giustizia terrena. La forza 
legale è inoltre sempre sottoposta alla forza “reale” cioè quella esercitata arbitrariamente dal più forte, in un’ottica pessimistica 
tipica di Manzoni. Anche l’idea di farsi giustizia da soli non è condivisa da Manzoni (che condanna i tumulti per il pane nel modo 
grottesco e bestiale con cui dipinge il popolo in quei capitoli). 


5) Figura moderna di Don Abbondio: viene descritto nella sua quotidianità a riceve l’attenzione nella descrizione psicologica che 
solitamente veniva dedicata ai grandi personaggi, è un personaggio verosimile nel quale Manzoni cala l’ideale di come un prete 
dovrebbe realmente essere accanto a come è realmente. E’ un personaggio problematico presentato attraverso una finta ironia che 
deve spingere il lettore a riflettere e addirittura a compatire, tramite questo personaggio, tutto il genere umano che è vittima di un 
sistema malvagio (se la legge funzionasse, se gli uomini si coalizzassero contro il male, Don Abbondio celebrerebbe il 
matrimonio) 


6) Figura di Fra Cristoforo come rappresentante di una fede militante e vissuta in modo razionale e illuministico + forza del 
perdono che prima lui invoca per se stesso dalla famiglia dell’ucciso, poi nel finale prima di morire fa invece concedere da Renzo 
a Don Rodrigo. E’ un eroe moderno, impetuoso e obbediente a Dio, del tutto umano, concreto e che spesso fallisce; ciò che vince 
è la sua morale che attraverso Lucia arriva anche all’Innominato, dando la svolta positiva alla narrazione 


7) Monaca di Monza: è un personaggio storico con nome, Gertrude, fittizio: al secolo Marianna de Leyva, la sua storia aveva fatto 
scandalo nel 1600 e Manzoni sicuramente l’aveva letta dai documenti ufficiali del processo trascritti da Ripamonti. E’ un 
personaggio affascinante e che comunica dolore, la cui psicologia trapela dalla descrizione fisica che Manzoni ne fa; è una vittima 
tanto della società quanto del padre (ancora una volta pessimismo di Manzoni sull’uomo) ma che non può suscitare una totale 
compassione per una ragione ben precisa. Rispetto al grande spazio che nel “Fermo e Lucia” viene dato ai particolari macabri 
della sua relazione con Egidio e ai relativi omicidi, “I promessi sposi” si limitano ad un “la sventurata rispose”, da questo 
momento la monaca diventa responsabile delle proprie azioni e ciò che accade a Lucia è solo colpa sua, che avrebbe potuto 
opporsi (è una sorta di catena del male che lei non riesce colpevolmente a fermare). Gertrude è sicuramente una figura tragica ma 
la pietà che Manzoni prova per lei è anche limitata dal fatto che non si mostra mai aperta alla fede. La figura opposta a Gertrude 
è Lucia, una semplice contadina ma personaggio più forte del romanzo perché, grazie alla fede, non si perde mai, è portatrice di 
valori positiva ed incarna, insieme a Fra Cristoforo che non a caso è il suo confessore, l’ideale religioso di Manzoni di abbandono 
degli umili alla Divina Provvidenza che sola può alleviare il male degli umili. Lucia ha anche un ruolo salvifico nei confronti 
dell’ Imnominato, mentre Gertrude è la causa del rapimento di Lucia. Queste due figure femminili sono importanti anche perché 
condividono un ruolo nuovo della donna, svincolato quasi completamente da quello amoroso 


8) Renzo: personaggio molto attivo, portatore di un’ideologia pura data la sua provenienza campagnola e che si corrompe stando 
in città, che quasi lo infetta. Fino quasi alla fine avanza l’idea di farsi giustizia da solo in tutti i campi (contro la polizia a Milano, 
contro Don Rodrigo) e il perdono finale che concede a Don Rodrigo è il segno di una maturazione in nome della fede. Nel finale 
diventa un borghese, destinatario del romanzo di Manzoni e rappresentate della classe da educare per il processo risorgimentale. 


9) Potere della parola = potere sugli uomini la parola e la cultura diventano strumento di oppressione e controllo (Azzecca- 
Garbugli, linguaggio delle grida, Renzo che insegna come prima cosa ai figli a leggere). E’ un po’ un rovesciamento degli ideali 
dell’Illuminismo che rientra in una più generale critica del potere. 


10) Storia vista dal basso con effetti ironici e di straniamento; è una prospettiva del tutto nuova quella di raccontare gli eventi non 
in modo rigorosamente storiografico ma come essi hanno agito sull’immaginario delle persone che hanno subito tali avvenimenti 
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(si fa riferimento al racconto della calata dei lanzichenecchi raccontato da Don Abbondio all’interno del romanzo). Si dica 
comunque che questo è l’unico esempio ne “I promessi sposi” dove, per il resto, gli eventi storici sono descritti con attenzione 
analitica da Manzoni che vuole trarne un insegnamento per il presente. 


11) La peste è l’elemento con cui un po’ forzatamente Manzoni fa rincontrare tutti i personaggi; in quest’ultima sezione del 
romanzo la parte inventata supera quella storica 


12) “Sugo di tutta la storia”: è diciamo il messaggio che, alla fine, Renzo e Lucia ricostruiscono insieme. Si può riassumere cosi: 
non sempre si può stare lontani dal male, ma la fede in Dio e la speranza aiutano a sopportarlo: è una morale di rassegnazione, per 
cui agli umili non resta che affidarsi alla Provvidenza. Il male può essere contrastato anche con la razionalità (derivata 
dall’esperienza), infatti Renzo insegna ai figli a leggere e scrivere in modo che essi non siano ingannati come lui; emerge 
insomma la morale insieme cristiana e illuministica di Manzoni che procedono di pari passo all’interno del romanzo. 


13) Atteggiamento autoritario di Manzoni che oriente il lettore ad aderire alle sue idee attraverso ironia e interventi diretti. Manca 
inoltre un po’ di problematicità e, a parte la monaca di Monza e in parte Don Abbondio, i personaggi sono piuttosto univocamente 
divisibili in buoni e cattivi. 

La storia si svolge in un arco di tempo di 3 anni, dal 1628 al 1630; se inizialmente il tempo della narrazione è piuttosto lento (i 
primi 17 capitoli occupano praticamente 5 giorni), diviene successivamente molto più veloce. Per quanto riguarda lo spazio del 
romanzo è importante sottolineare la tradizionale antitesi tra campagna e città; tuttavia viene dalla storia stessa negato l’idillio 
paesano, dominato dai soprusi dei potenti, dalla carestia e della peste. Ha un ruolo importante e formativo la strada, che è il luogo 
dove accadono i principali avvenimenti e dove i personaggi maturano (ad esempio Fra Cristoforo e Renzo). Il sistema dei 
personaggi è molto ben studiato da Manzoni ed è giocato sugli opposti: tra i personaggi principali ci sono 4 laici (Renzo, Lucia, 
Innominato, Don Rodrigo) e 4 ecclesiastici (Don Abbondio, Monaca di Monza, Fra Cristoforo, Borromeo), 4 nobili (Innominato, 
Borromeo, Monaca di Monza, Don Rodrigo) e 4 popolani (Renzo Lucia Don Abbondio Fra Cristoforo), sono ben distinguibili gli 
oppressori e gli aiutanti di Renzo e Lucia, come è facile notare il modo in cui i personaggi si oppongano a vicenda (Renzo- 
Rodrigo, Lucia-Gertrude, Fra Cristofor-Don Abbondio..). Questo schema binario richiama la contrapposizione ideale tra bene e 
male ed inoltre permette a Manzoni di allargare la riflessione a tutti gli strati sociali dato che i personaggi dell’opera appartengono 
ad ogni classe sociale. A livello di linguaggio Manzoni adotta, nell’edizione definitiva, il volgare parlato correntemente a Firenze 
dall’alta borghesia: è dunque una lingua viva, che spazia sia in senso verticale sia in senso orizzontale, comprendo tutti i campi 
fino al latino di Don Abbondio. A livello di stile il tratto di Manzoni più evidente è l’ironia e il sarcasmo che colpisce tutti i 
personaggi e indica abbastanza chiaramente al lettore il distacco e dunque la superiorità di Manzoni rispetto alla questione 
narrata: per capire il suo punto di vista è necessario individuare i punti dove l’ironia si fa più marcata (probabilmente in quei 
momenti non approva ciò che succede, come durante il tumulto di San Martino o nel riferimento costante a Don Abbondio) e 
quelli dove invece è assente (lì esprime la sua visione in modo diretto, come tutte le volte che opera Lucia oppure Fra Cristoforo). 
Si dica infine che il progetto di Manzoni con “I promessi sposi” era quello di descrivere una borghesia nuova (alla fine Renzo 
diventa a pieno titolo un borghese) che accogliesse e mettesse in pratica i valori religiosi, gli unici secondo lui di contrastare la 
dilagante corruzione della società, descritta in modo negativo in tutti gli strati (da chi detiene il potere al popolo che si ribella). 


-Appendice storica su la colonna infame (1823): quest’opera è rappresentativa della formazione illuministica di Manzoni che non 
a caso si scaglia contro una credenza come quella degli untori. Partendo dall’episodio storico della peste che aveva colpito Milano 
del 1600 e si era conclusa con l’accusa di alcun persone condannate a morte in quanto untori, Manzoni attacca questa assurda 
credenza, figlia dell’irragionevolezza ma che mostra anche un insieme di sbagli e storture nel sistema giuridico del tempo. 
L’argomento offre inoltre all’autore la possibilità di confrontarsi con il tema della colpa, della punizione e della crudeltà 
dell’uomo, affrontati sia dal punto di vista religioso sia da quello illuministico. Inizialmente la vicenda doveva essere parte 
integrante del romanzo ma poi Manzoni scelse ti pubblicarla prima in appendice a “Il Fermo e Lucia”, poi rielaborata e 
approfondita, in appendice a “I promessi sposi”. L’operetta ricostruisce il processo che nel 1630 mandò a morte 5 innocenti: 
utilizza sia fonti storiche come i documenti del processo e le memorie degli avvocati sia alcune invenzioni romanzesche. Lo scopo 
di Manzoni in questo caso non è tanto mostrare il “vero storico” ma il “vero morale”, cioè esprimere giudizi, quasi sempre di 
condanna, sulle persone implicate nella vicenda: dai giudici colpevoli sia dal punto di vista giuridico per aver applicato male delle 
leggi sia dal punto di vista morale per essere stati guidati dai pregiudizi dell’epoca e non dalla verità, agli stessi accusati che, per 
salvarsi, si sono accusati a vicenda. Il testo sembra quindi un pamphlet morale figlio della convinzione maturata in Manzoni 
dell’impossibilità del romanzo di accogliere sia verità che invenzione. E’ un genere nuovo assimilabile ai contemporanei romanzi- 
inchiesta o romanzi-giudiziari che si pone a metà tra il pamphlet illuminista e il romanzo storico. Rispetto al Verri de 
“Osservazioni sulla tortura”, modello di Manzoni, le posizioni di Manzoni sono più conservative in quanto, dando buona 
responsabilità della colpa al singolo, alleggerisce la responsabilità della società, dando dunque meno impulso a cambiarla. 


-Della lingua italiana (1830-1835): trattato non terminato sulla lingua. 


-Il Natale del 1833 (1834): frammento di un inno sacro assimilabile per forme e contenuti agli “Inni Sacri” di circa 20 anni prima, 
dove è però forte il tema autobiografico della morte della moglie Enrichetta Blondel. 


-Sentir messa (1835-1836): breve trattato in difesa della lingua del “Marco Visconti” di Tommaso Grossi. 


-Opere varie (1844-1845). 
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-Ognissanti (1847): frammento di un inno non incluso nella raccolta degli “Imni santi”. 


-Del romanzo storico e, in genere, de’ componimenti misti di storia e di invenzione (1850): trattato diviso in due parti: la prima 
parla del romanzo storico, la seconda della tragedia e dell’epopea di argomento storico. Viene condannata l’invenzione in quanto 
non può stare accanto alla verità storica e al vero morale che è possibile trarre da questo. E’ insomma un’autocritica che condanna 
tutte le opere miste precedenti, primi fra tutti “I promessi sposi”. 


-Dell’invenzione (1850): dialogo in cui il concetto di invenzione è attaccato in sé e per sé poiché l’uomo non deve creare nulla, 
ma soltanto esprimere la verità dell’unica creazione, cioè quella di Dio. 


-Saggio sul vocabolario italiano secondo l’uso di Firenze (1856): scritto insieme a Gino Capponi, è uno studio sul linguaggio di 
Firenze. 


-La rivoluzione francese del 1789 e la rivoluzione italiana del 1589. Osservazioni comparative (1860-1873): opera incompleta 
pubblicata postuma nel 1889 dove Manzoni sostiene che le istituzioni possono essere modificate solo restando all’interno della 
legalità, salvaguardando sicurezza, unità e concordia: condanna quindi la rivoluzione francese ed elogia quella italiana. Le sue 
posizioni politiche sono ormai conservatrici. 


-Dell’unità della lingua e dei mezzi per diffonderla (1868): trattato sulla lingua presentato al ministro dell’istruzione. 


Il maggiore continuatore del genere del romanzo tra Manzoni e Verga è Ippolito Nievo (1831-1861), autore delle “Confessioni di 
un italiano” che è un mix tra romanzo storico, romanzo di formazione e romanzo-confessione (la vicenda segue infatti la vita del 
protagonista, Carlo Altoviti che vive tra 1775 e 1855). E’ una figura esemplare di uomo risorgimentale: combatté infatti nella 
guerra d’indipendenza nazionale e fu anche uno dei Mille di Garibaldi e in tutte le opere incise il sogno di un’Italia unita. Fu 
anche grande novelliere e in lui si uniscono gli ideali eroici di Alfieri e Foscolo e l’umorismo e la concretezza di Manzoni. Per 
quanto riguarda la poesia romantica in Italia vengono rifiutate le tendenza romantico-simboliste inglesi e tedesca, e dalle stero 
viene preso il genere della ballata e la figura dell’eroe romantico ribelle tipica di Byron; è soprattutto epica e narrativa e predilige 
situazioni collettive piuttosto che gli aspetti interiori della vita individuale. Si presenta il problema del linguaggio che nella poesia 
italiana era sempre stato piuttosto alto e sostenuto ma che il Romanticismo, data la sua necessità di coinvolgere il pubblico e il 
suo realismo, richiedeva più popolare. Alcuni autori (Porta e Belli) scelgono il dialetto ma non è un caso che il più grande poeta 
italiano del 1800 sia estraneo al Romanticismo (il libro lo dice ma io non credo) e non si ponga dunque il problema del linguaggio 
in questi termini. Utile questa tabella: 


Poesia romantica inglese e tedesca Poesia romantica italiana (Leopardi escluso) 
Poesia lirica Poesia dall’andamento narrativo e epico 


Risultati eccezionali con i vari Wordsworth, Coleridge, Shelly, [Livello della produzione mediocre a causa dell’incapacità di 
Byron, Keats, Holderlin, Novalis risolvere il problema del linguaggio 


I generi più utilizzati sono la ballata (molto musicale, in vari metri dal settenario al dodecasillabo) e la novella in versi, con una 
maggiore sviluppo narrativo, solitamente in endecasillabi sciolti o in ottave. La ballata romantica venne introdotta in Italia dal 
milanese Berchet (1783-1851) che fu uno dei primi a scrivere un manifesto del Romanticismo italiano in risposta alla de Stael e 
scrisse ballate di argomento storico e patriottico. L’iniziatore della novella in versi è Tommaso Grossi (1790-1853), scrittore anche 
del romanzo “Marco Visconti” difeso da Manzoni, scrittore di novelle inventate ma di ambientazione storica. Per quanto riguarda 
il problema del linguaggio la soluzione del dialetto è sostenuta da due poeti, uno milanese e uno romano, Porta e Belli. Ci sono 
differenze tra i due: il clima di Milano era molto più fertile e offriva già una tradizione in dialetto che Porta sviluppa; Belli vive 
invece nell’arretrata Roma dove non esiste una tradizione in dialetto e dove rimane del tutto estraneo al dibattito tra romantici e 
classici cosicché il suo uso del dialetto è una soluzione personale. 


Carlo Porta 

Vita: -1775: nasce a Milano. Il padre è cassiere della Tesoreria e lo avvia alla carriera di contabile e impiegato statale 
-1798-1799: è a Venezia dove entra in contatto con i poeti dialettali 

-1800-1804: fa l'impiegato a Milano interessandosi anche al teatro come attore 

-1804: entra nella cancelleria Napoleonica a livelli sempre più elevati e si avvicina a posizioni antinobiliari di tipo illuministico 


-dopo il Congresso di Vienna è deluso dal ritorno degli austriaci che avevano promesso, non mantenendo la parola, riforme; si 
avvicina ad ambienti romantici. Intanto è impiegato presso il governo austriaco 


-1817: è redarguito dal governo austriaco per una composizione antiaustriaca che gli viene attribuita. Forma con alcuni amici il 
gruppo della “Cameretta”, circolo che si riunisce a casa di Porta per parlare di cultura e letteratura. 


-1821: muore di gotta a Milano. 


Opere e poetica: la prima fase della poesia di Porta (fino al 1816) è assimilabile alla tradizione illuministica benché non siano 
assenti temi romantici come l’interesse per il popolo, una propensione realistica e passionale. Inoltre importantissimo per la 
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“collocazione” di Porta all’interno del Romanticismo è l’uso del dialetto, sicuramente non accettato dagli illuministi. Ecco le 
opere (non sono tutte): 


-poesie della prima fase (?): momento più razionalistico e illuministico con componimenti brevi soprattutto sonetti. 


-componimenti poetici della seconda fase (1812-1817): composizioni di largo respiro, dai toni epici popolari spesso in ottave. 
Rappresentano la dimensione intima e drammatica di personaggi popolari, spesso poveri e disgraziati come rammendatori, 
prostitute, musicanti. La lingua è il dialetto, che rappresenta con precisa mimesi il parlato oppure è il dialetto della tradizione 
letteraria milanese: vero e proprio realismo linguistico che dipenda da chi parla e dal contesto in cui parla. I componimenti più 
importanti di questo periodo sono: “Desgrazzi de Giovannin Bongee”, “Olter desgrazzi de Giovannin Bongee”, “Ninetta del 
Verzee” e “Lament del Marchionn di gamb avert”. I protagonisti sono gli umili che racconto le loro storie, fatte da angherie da 
parte dei potenti, lotte tra gli stessi poveri, misera e passioni. In “Ninetta del Verzee”, componimento in ottave del 1814, la 
protagonista, ridotta in miseria dall’uomo che ama, il parrucchiere Peppo, è costretta a fare la prostituta. Al cliente che è venuto a 
consolarla racconta la propria vita: orfana, è stata adottata dalla zia dove si è innamorata del figlio del suo amante, Peppo con cui, 
crescendo, ha avuto una relazione. Per soddisfare i suoi desideri e per mantenerlo la giovane ha dovuto iniziare a prostituirsi. 
Adesso è arrabbiata e delusa perché, dopo aver negato a Peppo una richiesta sessuale, lui ha fatto comporre un componimento in 
dialetto dove la accusa di avere la sifilide, cosicché perda i clienti. Il linguaggio di Ninetta è basso e pieno di oscenità e volgarità, 
ma è anche il mezzo con cui si trasmette al lettore il suo sentimento e il suo amore che l’ha condotta a questa situazione. Nel 
“Lament del Marchionn di gamb avert” del 1816, dove il buono e ingenuo musicista sciancato Marchionn è raggirato da Tetton, 
donna cinica e calcolatrice, che si fa sposare perché incinta di un altro uomo. L’ambiente è quello della periferia milanese 
malfamata durante la dominazione francese. 


-ultima fase poetica (dal 1816): svolta antinobiliare e anticlericale; le poesie si fanno cupe e polemiche in linea con una certa 
perdita di fiducia del poeta nei valori dell’Illuminismo. 


Giuseppe Gioachino Belli 


Vita: -1791: nasce a Roma. Il padre, impiegato, e la madre muoiono quando lui è piccolo ed ha un’infanzia difficile. Studia il 
latino, il francese e legge gli illuministi ma il ristretto ambiente romano non gli permette di entrare a far parte del dibattito 
culturale nazionale 


-1813: fonda l’ Accademia Tiberina che promuove studi storici su Roma 
-1816: si sposa e trova lavoro come impiegato presso l’ufficio del Bollo e del Registro di Roma; ha una vita tranquilla e agiata 


-1827: durante un viaggio a Milano consoce la poesia in dialetto di Porta (fin’ora aveva sempre scritto in lingua) e ne rimane 
affascinato 


-1828: fonda una società di lettura sul modello della “Cameretta” di Porta e inizia a scriver versi in romanesco 


-1837: muore la moglie e la situazione economica peggiora. E° costretto ad abbandonare la poesia in dialetto per rivolgersi a un 
pubblico diverso, nobiliare e clericale, per ottenere appoggi finanziari. E° riammesso come segretario all’ Accademia Tiberina. 
Compone negli anni successivi ancora pochi versi in romanesco, per abbandonarli definitivamente nel 1847 


-1848-1849: è sconvolto dai moti che arrivano fino a Roma e assume posizioni reazionarie. E° nominato presidente 
dell’ Accademia Tiberina e censore teatrale per la “moralità pubblica” 


-1863: muore a Roma 


Opere e poetica: -Sonetti romaneschi (1831-1837 e 1843-1847): 2279 sonetti in dialetto romanesco rimasti inediti e pubblicati 
solo dopo la sua morte che si succedono in ordine cronologico. I sonetti hanno 3 strutture diverse: interamente dialogati, a 
monologo, narrati da un personaggio (un maggiordomo, un cocchiere) che riporta i discorsi fatti da altri. Ci sono due temi: quello 
satirico e quello popolare, dove vengono descritte delle cornici di vita popolare (giochi, mestieri, usanze, credenze, personaggi). Il 
punto di vista è sempre dal basso e, soprattutto nei componimenti satirici riguardanti la nobiltà e il papato, emerge una visione 
grottesca e dissacrante, la cui violenza espressiva è aumentata dall’uso del volgare. Roma emerge come una città infernale e 
grottesca, non senza un fascino dantesco grazie al suo forte realismo. 


Dopo una prima fase in cui i generi dominanti sono la ballata e la novella in versi, si assiste ad una seconda generazione di poeti 
romantici nati all’inizio del 1800 che prediligono inni e canti di argomento patriottico. E° assimilabile a questo periodo anche 
Goffredo Mameli (1827-1849) morto a soli 22 anni difendendo Roma e autore del nostro inno. Ha un buon impulso in questo 
periodo anche la poesia satirica che si sviluppa sopratutto in Toscana dove la tradizione satirica era forte, dove i Lorena erano 
permissivi e dove la serena relazione sociale tra le classi permetteva il fiorire di una produzione satirica e goliardica, che trovava 
respiro soprattutto in ambiente universitario. Un’ultima generazione di poeti romantici è quella del così detto “secondo 
Romanticismo” che si protrae cronologicamente per circa 40 anni, tra 1841 e 1878. Ha queste caratteristiche: tendenza 
restaurativa in campo linguistico e stilistico rispetto ai modi popolareschi del primo Romanticismo, appropriazione dei temi 
sentimentali del Romanticismo tedesco e inglese che vengono sviluppati in modo forzato in chiave fantastica e irrazionale, 
utilizzo della novella in versi che tratta di questioni contemporanee, tono sentimentale e patetico, languido e sdolcinato che 
descrive situazioni di facile vittimismo, nuovo ruolo del poeta che da promotore o avversario dello status quo si fa celebratore di 
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chi detiene il potere, grande successo di pubblico. I rappresentanti principali di questa corrente sono Prati e Aleardi. Per quanto 
riguarda il teatro romantico è importantissima la teorizzazione dei fratelli tedeschi Schlegel che propongono una nuova visione 
dell’arte che, a livello teatrale, indica di prendere a modello per la tragedia Shakespeare e de la Barca che furono i primi a 
ribellarsi all’autorità dei classici. In Italia Manzoni accoglie la lezione di Schlegel mentre Foscolo si rifà al modello classico di 
Alfieri. Ecco le caratteristiche della tragedia romantica: respinge le regole classiche, trae spunto dalla storia nazionale, fonde 
eroico e patetico, si ispira agli ideali cristiani. A livello di scenografie la rappresentazione può svolgersi anche all’aperto con 
l’utilizzo di grande masse di personaggi, cosa impensabile nel teatro classico dove la scena era fissa. In Italia comunque il 
melodramma continua ad essere più importante della tragedia e della commedia e soprattutto ad avere enorme fortuna anche in 
Europa grazie alle opere di Rossini (1792-1868), e soprattutto Verdi (1813-1901) autore tra li altri del “Nabucco”, del “Rigoletto”, 
de “La traviata” e de “L’Aida”. Per quanto riguarda la tragedia romantica, benché forte sia l’influenza di quella classica di Alfieri, 
vorrebbe essere popolare e di argomento patriottico ma resta sempre elitaria e il grande pubblico non le si avvicina mai data 
l'adesione al linguaggio aulico e classicheggiante della tradizione. Per quanto riguarda la commedia dopo la riforma di Goldoni la 
commedia dell’arte è quasi sparita e aumento le compagnie stabili che vanno in giro per l’Italia: nonostante questo dopo Goldoni 
non ci sono commediografi della stessa abilità e importanza. 


Autore fuori dal tempo e non inscrivibile in nessuna corrente standardizzata è Giacomo Leopardi. 
Giacomo Leopardi 


Vita: -nasce a Recanati nel 1798, è primo figlio del conte Monaldo, conservatore che ama leggere e studiare, e della marchesa 
Adelaide Antici, donna austera e rigida con cui ha un rapporto conflittuale. Avrà in tutti altri 3 fratelli, e soprattutto con Paolina e 
Carlo intratterrà un rapporto epistolare. Riceve un’istruzione privata da precettori ecclesiastici e soprattutto ha un rapporto diretto 
con la fornita biblioteca paterna, dove legge i grandi classici e i testi più moderni, compresi quelli degli illuministi francesi. 


-1809-1816: “sette anni di studio matto e disperatissimo” che gli fanno acquisire la piena padronanza delle lingue classiche e una 
cultura sconfinata in ambito sia letterario che scientifico. E’ il periodo delle prime produzioni scritte, di studi filologici e di 
traduzioni dal greco e dal latino. 


-1816: “conversione letteraria”: percezione della ristrettezza dell’ambito recanatese e dell’aridità degli affetti famigliari che lo 
portano ad abbandonare l’erudizione per volgersi ad una poesia più intensa 


-1817: inizio del rapporto epistolare con Pietro Giordani (difensore del classicismo sulla “biblioteca Italiana”) e inizio della 
stesura dello “Zibaldone”. Leopardi abbandona le posizioni cattoliche e reazionarie della famiglia e si avvicina al materialismo 
coerentemente con la sua formazione illuminista e classicista. 


-1819: dopo una visita di Giordani a Recanati, Leopardi tenta la fuga ma, scoperto dal padre, torna a casa in uno stato di profonda 
tristezza. I genitori vogliono avviarlo agli studi ecclesiastici e intanto lui ha problemi agli occhi che per un lungo periodo lo 
privano della vista. 


-1819-1822: è controvoglia a Recanati dove matura la “conversione filosofica” ossia il passaggio dal bello al vero che implica 
un’adesione definitiva ad una concezione materialistica e atea. Fiorisce la produzione poetica che assuma la forma lirica e civile 


-1822: va per 6 mesi a Roma dagli zii ma rimane deluso dall’ambiente erudito e disimpegnato di Roma, né i monumenti 
dell’antichità gli suscitano particolari emozioni. 


-1823-1828: anni del silenzio poetico, dovuto alla caduta del sistema delle illusioni (vedremo dopo cosa sia), interrotta 
dall’epistola al conte Carlo Pepoli del 1826 e del “Coro di morti nello studio di Federico Ruysch” del 1824, prologo 
dell’omonima operetta morale. 


-1824: anno delle “Operette morali” pubblicate nel 1827 a Milano dallo Stella 


-1825-1826: viva tra Milano e Bologna lavorando per l’editore Stella per cui redige edizioni dei classici e antologie della 
letteratura italiana; ha intanto rotto i rapporti con la famiglia e vive grazie al lavoro per lo Stella + lezioni private 


-1826: dopo aver passato l’inverno a Recanati risiede a Firenze dove però non è in sintonia con l’ambienta cattolico-moderato e 
romantico 


-1827-1828: è a Pisa e vive un momento di grande serenità che lo porta a comporre nuove poesie. Alla fine del 1828 è però 
costretto a tornare a Recanati dato che, non ricevendo più soldi dallo Stella, gli manca il sostentamento economico 


-1828-1830: è a Recanati in uno stato di profonda depressione ma grande forza creativa. Degli amici toscani raccolgono una 
somma che gli permette di abbandonare Recanati e vivere a Firenze. Lascia il paese natale dove non tornerà più. 


-1830: è a Firenze dove conosce il filologo svizzero De Sinner a cui affida i propri scritti filologici. Stringe una forte amicizia con 
lo scrittore napoletano Antonio Ranieri e intanto ha conosciutola giovane Fanny Targioni Tozzetti della quale si innamora e per la 
quale comporrà degli originali versi. 


-1831-1832: vive tra Roma e Firenze insieme a Ranieri 
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-1833: si trasferisce a Napoli insieme a Ranieri dove vivrà per il resto della propria vita. Nonostante la sua salute sia precaria 
interviene nel dibattito politico cittadino criticando anche il mito del progresso e la fiducia sconfinata nella scienza e nella tecnica; 
le sue posizioni sono così originali e diverse da tutte le altre che intacca spesso nella censura 


-1836-1837: vive insieme a Ranieri e alla sorella Paolina ai piedi del Vesuvio 
-1837: muore a Napoli. 


Opere e poetica: Leopardi parte dalla propria dimensione di uomo per estendere la sua riflessione fino all’universale, è un poeta 
classico/romantico ed è colui che ha dato il massimo valore alla soggettività e all’io poetico. Una tappa fondamentale 
nell’evoluzione di Leopardi è quella del 1816, anno in cui l’enorme bagaglio di erudizione e competenza filologica che il giovane 
aveva acquisito nella biblioteca paterna viene “riindirizzato”: cessa di essere studio ed erudizione fine a se stesso (che comunque 
lo ponevano ben oltre il livello dei filologi italiani del tempo) per acquistare un impegno filosofico e civile nel presente. Per 
quanto riguarda la poetica di Leopardi ci sono molti elementi che lo distaccano dal Romanticismo e altri invece che lo avvicinano 
molto. In lui è fortissima l’influenza dei classici su cui si è formato nonché l’Illuminismo. Sono però pochi gli scritti di poetica 
(solo il “Discorso..”) quindi il resto va ricostruito cercando nello “Zibaldone” e dalle varie opere. Possiamo però dire: 


PRO ROMANTICISMO CONTRO ROMANTICISMO 


Funzione sociale della poesia ma intesa diversamente rispetto ai [Discorso di un italiano intorno alla poesia romantica”: romantici 
romantici: la poesia deve destare virtù, immaginazione e valori [hanno reciso legame tra poesia e natura, che della poesia 
nobili che nel mondo moderno sono atrofizzati costituisce l’essenza (valido fino al 1823) 


Scissione io-mondo Poesia deve ristabilire sul piano dell’immaginario il rapporto tra 
uomo e natura (valido fino al 1823, poi la letteratura serve a 
distruggere le illusioni) 


Rifiuto dell’irrazionalismo 


La concezione dell’intellettuale per Leopardi è simile a quella dell’Illuminismo con una fondamentale differenze: la letteratura 
non può avere un ruolo di servizio nei confronti di un progetto civile predeterminato ma ne ha uno molto più profondo: serve 
infatti a smascherare il carattere illusorio e infondato dei miti e delle ideologie su cui di norma si fonda la civiltà. E’ qui che sta il 
nocciolo del rapporto di Leopardi con l’Illuminismo: ne riconosce il valore positivo di rilancio dell’aspetto critico e razionale, ma 
contemporaneamente ne mette in discussione la proposta di nuovi miti e modelli, che, benché su basi diverse, sostituiscono quelli 
precedenti. 


-Lettere (1810-1837): 931 lettere con vari destinatari. Molte sono dirette al padre, dalle quali emerge un rapporto problematico e 
ambivalente, fatto di ricerca di affetto e comprensione e sfogo di rivendicazioni esistenziali; a Carlo e a Paolina dove emerge la 
ricerca di complicità e la narrazione quando ironica quando idealizzata della vicende quotidiane di Leopardi nei momenti di 
lontananza da Recanati; a Giordani con il quale il poeta si aprì completamente rivelandogli il suo rapporto con la letteratura e 
traendone importanti consigli; a filologi e studiosi europei. Le lettere poi non sono organizzate per la pubblicazione né hanno 
intento autorappresentativo o poetico (come per Manzoni): rivelano anzi una volontà di diretta e immediata comunicazione e 
restano quindi vincolate in un ambito strettamente personale. 


-Pompeo in Egitto (1812): tragedia dal carattere erudito e classicheggiante. 
-Virtù Indiana (1812): tragedia dal carattere erudito e classicheggiante. 
-Storia dell’astronomia (1813): opera compilatoria che ripercorre le tappe dello studio dell’astronomia. 


- Porphyri de vita Plotini et ordine librorum ejus (1814): prima opera filologica che fornisce un’edizione commentata e corretta 
dell’opera in greco, nonché le fonti migliori per risalire al testo originario. 


-Commentarii de vita et scriptis rhetorum quorundam qui secundo post Christum saeculo vel primo declinante vixerunt (1814): 
splendida opera dal carattere filologico che raccoglie testimonianze e frammenti dei retori del periodo in esame. 


-Saggio sopra gli errori popolari degli antichi (1815). 


-Orazione agli Italiani in occasione della liberazione del Piceno (1815): scritta per la sconfitta di Murat e per il ritorno nelle 


Marche del dominio pontificio. Lì il poeta richiama alla “virtù” antica, dimostrando così di allontanarsi dal legittimismo 
reazionario del padre. 
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- Giulio Africano (1815), Leopardi raccoglie e commenta le testimonianze ed i frammenti di questo ignoto autore, la cui lettura 
era estremamente difficile essendo il testo cosparso da una miriade di errori di trascrizione, che lui in gran parte individua e 
risolve. 


-Introduzione ai “Canti”: il libro dei “Canti” raccoglie la produzione poetica leopardiana e conta 41 poesia scritte tra 1816 e 1837. 
Una prima edizione venne pubblicata a Firenze nel 1831 (23 testi), poi nel 1835 a Napoli, dove incorse in parte nella censura (39 
testi) mentre l’edizione definitiva viene pubblicata nel 1845 a Firenze dall’editore Le Monnier a cura di Ranieri: oggi leggiamo 
quest’ultima edizione. Prima dell’opera unitaria Leopardi aveva pubblicato in ordine sparso i testi dividendolo nei due filoni 
tematici principali: quelli patriottici-civili-filosofici (le canzoni) e quelli evocativi-esistenziali-sentimentali (idilli). All’interno dei 
“Canti” la disposizione delle poesie non segue un ordine preciso: quasi tutte sono in ordine cronologico ma ci sono anche notevoli 
infrazioni alla regola così che ogni tanto sembra emergere una volontà di raggruppamento per temi; quello che è certo è che ogni 
testo ha una propria autonomia, a prescindere dai “vicini”. La posizione di Leopardi sulla poesia è netta: essa è inconciliabile con 
il mondo moderno ed è propria degli antichi, dove fiorivano l’immaginazione e l’ispirazione della natura mentre per i moemi la 
poesia può essere tutt'al più sentimentale. In una prima fase tuttavia esso tenta di ridare forza alle illusioni antiche studiando i 
classici e proponendo modelli di virtù a loro ispirati; questa prospettiva però decade nel giro di 4 anni (1822) e si approda agli 
anni del silenzio poetico. In un secondo momento riprende invece della poesia che, anziché nutrirsi di illusioni, denuncia 
pienamente la loro caduta. In entrambe le stagioni creative l’uso della poesia da parte di Leopardi è innovativo e apre alla lirica 
moderna fondata su un soggetto concreto che prova davvero ciò che l’io poetico esprime (diverso da Petrarca dove l’io poetico era 
una sorta di soggetto impersonale). Inoltre benché la lirica si Leopardi sia, come da definizione, soggettiva, essa mira, attraverso 
un modello argomentativo e filosofico, a riflettere sul tutto, sull’universale, partendo proprio dall’io: questo si rispecchia in una 
tendenza all’argomentazione, all’oggettivazione e alla generalizzazione tenendo sempre ben presente il punto di partenza 
soggettivo. *I vari concetti sono espressi nei punti seguenti, però una cosa generale e importante da dire è che Leopardi da’ 
inizialmente un valore positivo alle illusioni, ma, quando si rende conto che con l’Illuminismo le illusioni sono diventate a tutti 
gli effetti delle sciocche credenze, le abbandona e anzi si dedica a smascherare le nuove, trovando più dignitoso vivere alla “luce” 
dell’Illuminismo e quindi vedere la condizione misera dell’uomo piuttosto che continuare a illudersi. L’Illuminismo a cui 
Leopardi fa riferimento è quello francese che si basa sui criteri di razionalismo, ateismo e ottimismo: Leopardi riprende i primi 
due concetti ma si distanzia dall’ottimismo illuministico in quanto in lui sono forti le tendenze romantiche*. Dal punto di vista 
didattico la produzione leopardiana si divide in 3 fasi: 


1) prima fase 1818-1822: idilli+canzoni civili 
2) seconda fase 1828-1830: grandi idilli o canti pisano-recanatesi 
3) terza fase 1831-1837: ciclo di Aspasia, tema politico e ultimi canti 


Nei riassunti prederemo in analisi separatamente queste tre fasi per capire l'evoluzione del pensiero di Leopardi, sempre 
ricordando che sono però parte di un’opera organica. 


1) Prima fase (1818-1822): per Leopardi è un periodo di cambiamenti che devono trovare sfogo nella scrittura. La sua ricerca 
espressiva giunge così a 3 direzioni: 


A) temi quotidiani e scabrosi tipici del romanticismo espressi con un linguaggio classicheggiante. Sono due canzoni del 1819, non 
integrate nei “Canti”, che Leopardi subito abbandona senza più sviluppare 


B) canzoni civili: poesia impegnata in senso sia patriottico sia civile che raccoglie 10 canzoni scritte tra 1818 e 1822. Sono i 
componimenti che aprono i “Canti” e dunque Leopardi li considerava i risultati più riusciti della sua produzione (in realtà ci sono 
9 canzoni tutte a fila + “Alla sua donna” che si trova più avanti, al 18° posto, a segnare lo stacco tra la poesia della prima fase e il 
periodo di silenzio poetico: effettivamente “Alla sua donna” è cronologicamente l’ultima opera poetica della prima fase, risale al 
settembre del 1823 e ha tema amoroso). Benché i testi civili tradizionalmente non venivano influenzati dall’interiorità del poeta, 
nelle canzoni civili di Leopardi emerge sempre il suo bisogno di espressione esistenziale che viene messo in relazione con la 
storia. Le prime due canzoni “All’Italia” e “Sopra il monumento di Dante che si preparava in Firenze” sono ben rappresentative 
dei temi frequenti in queste composizioni: presentano infatti il tema della decadenza italiana e del confronto tra la grandezza 
antica e la schiavitù del presente; inoltre il poeta delinea un parallelo tra la crisi storica e la propria crisi individuale. Un altro tema 
ricorrente è quello dell’insensatezza della vita dell’uomo moderno nonché la sua condanna all’infelicità, conseguenza della rottura 
del rapporto tra l’uomo e la natura (“Alla primavera”, “Inno ai Patriarchi”). Questo tema è sviluppato nella seconda delle due così 
dette “canzoni del suicidio”, ossia “Bruto minore” e “Ultimo canto di Saffo”. Se la prima racconta un suicidio civile (l’eroe 
romano sconfitto dichiara l’inutilità dell’impegno in nome della virtù e si uccide + evoluzione pessimistica della possibilità del 
poeta di agire sulla virtù e sul comportamento umano) la seconda, del 1822, segna un passaggio emblematico all’interno della 
poetica leopardiana: l’infelicità di Saffo, poetessa greca e dunque “antica” indica il passaggio dal pessimismo storico al 
pessimismo cosmico, dove l’infelicità individuale diviene un’infelicità universale che riguarda ogni uomo di ogni epoca . E° la 
composizione che porta direttamente alle “Operette morali” e corrisponde ad una nuova visione della natura come qualcosa che 
esclude (importantissimo tema dell’esclusione in tutta la produzione leopardiana), senza ragione, dalla felicità + ha una visione 
coscientemente materialistica della vita. Quest'ultima canzone ha un impianto molto più personale ed esistenziale che storico- 
civile. Lo stile delle canzoni cerca di unire la sintassi sostenuta del latino con la forza espressiva del Romanticismo con ottimi 
risultati. 
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C) idilli: da Leopardi definiti nello “Zibaldone” “situazioni, affezioni, avventure storiche del mio animo” mettono al centro la 
soggettività dell’io poetico che passa da considerazioni personali e soggettive a considerazioni dal carattere universale. Il metro 
utilizzato è l’endecasillabo sciolto e domina una dimensione riflessiva ed esistenziale. Cronologicamente gli idilli della prima fase 
sono scritti contemporaneamente alle canzoni civili (dal 1817 al 1822) ma nella disposizione dei “Canti” seguono le 9 canzoni 
civili e occupano il posto dal 10° al 17° con l’intrusione di due poesie più tarde (“Il passero solitario” e “La vita solitaria”). Il 
punto di vista lirico-soggettivo permette un linguaggio più semplice rispetto a quello delle canzoni mentre i temi, molto vari, 
partono da riflessioni di Leopardi per poi allargarsi ad una prospettiva universale. Tra i capolavori ci sono “L’Infinito” del 1819 e 
“La sera del dì di festa” del 1820. 


-Diario del primo amore (1817): diario in cui Leopardi narra e analizza gli effetti sul suo animo dell’amore per la cugina Gertrude 
Cassi Lazzari, che la famiglia aveva ospitato a casa loro. 


-Zibaldone di pensieri (1817-1832): opera vastissima di ben 4526 pagine che raccoglie le riflessioni di Leopardi, molte della quali 
saranno rielaborate in forma poetica nelle opere: è insomma un laboratorio intellettuale dove il poeta annotava riflessioni di studio 
e pensieri in continua evoluzione. E°essenziale per capire il pensiero di Leopardi e non fu pensato per la pubblicazione (Leopardi 
scrive per se stesso, per chiarire il proprio pensiero),e soltanto nel 1900 Carducci ne curò un’edizione. Lo stile dell’opera si 
caratterizza per il suo tratto di “non-finito”, che mostra una possibile apertura in tutte le direzioni. Proveremo il difficile compito 
di ricostruire il pensiero di Leopardi e l’evoluzione del suo “sistema filosofico” attraverso alcuni passi: 


1) nel 1817 e poi nel 1820 dice che le illusioni, che sono il nutrimento dell’anima, rendono l’uomo grande mentre la ragione 


riduce tutto; l’uso eccessivo della ragione è innaturale e per questo è nemico della natura: ne consegue che gli antichi sono 
superiore ai moderni perché il loro rapporto con la natura era mediato dalle illusioni e non dalla ragione 


2) nel 1820 quanto detto al punto 1) entra in crisi e Leopardi ci dice che, a seguito di un lungo periodo passato senza l’uso della 
vista ha iniziato a percepire tutta la sua infelicità e a diventare, da poeta che era, filosofo (letteratura (bello) + filosofia (vero)). 
Insomma il rapporto con la natura non è più velato dalle illusioni e si mostra in tutta la sua durezza e infelicità: ne consegue un 
acuirsi del sentimento (=percezione consapevole delle emozioni non alleviata dalle illusioni) rispetto all’immaginazione. Ci sono 
sempre dei margini per i moderni per recuperare le grandi illusioni degli antichi: l’azione e l’eroismo (+ temi delle canzoni civili). 
L’immaginazione era prerogativa degli antichi mentre il sentimento è proprio dei moderni: la poesia di immaginazione è dunque 
propria degli antichi ed è ispirata dal falso (qui ha una valenza positiva) mentre la poesia filosofica è propria dei moderni ed è 
ispirata al vero (solo i bambini e gli ignoranti hanno l’immaginazione dato che incivilimento=corruzione). Praticamente la crisi 
riguarda Leopardi in sé e la modernità, ossia lui si rende conto di non poter essere come gli antichi, che potevano essere felici 
(vedi anche punto 3): il pessimismo leopardiano è dunque limitato al presente (pessimismo storico) 


3) nel 1820 teorizza la teoria del piacere, la cui formulazione è collegata al tema della noia, da sempre presente in Leopardi; la 
noia è un concetto classico che il poeta applica al mondo moderno; è una sorta di malessere interiore che acuisce la malinconia. 
Partendo da questo presupposto si chiede come si possa “misurare” il piacere e trova limiti a queste due misure, ossia l’estensione 
(quanto è intenso) e la durata. Deduce poi che l’uomo aspiri ad un piacere infinto ma ciò che può ottenere è solo un piacere finito, 
limitato (del resto l’uomo identifica il proprio piacere in qualcosa di limitato, la cui limitatezza diventa evidente solo quando 
arriva a possederlo), che si esaurisce nel giro di un tempo variabile. Tuttavia il piacere infinito si trova nell’immaginazione dalla 
quale derivano le illusioni e la speranza: la natura è quindi benigna perché offre illusioni (=piacere) all’uomo. Corollario di questo 
è che gli antichi erano più felici dei moderni perché nutrivano le loro illusioni tramite un rapporto diretto con la natura. Dice 
infine che il processo immaginativo è attivato da un limite, da una privazione ad un senso (— la siepe de “L’Infinito”). 


4) la valenza positiva della natura è attestata anche da un altro appunto del 1821 nel quale dice che il Mondo non è fatto per 
l’uomo (+ critica antropocentrismo sarà dominante nelle “Operette morali”) e anzi l’azione dell’uomo sulla natura viene definita 
come una corruzione di essa. La natura è una perfetta maestra e l’uomo inizia a soffrire nel momento in cui cerca di cambiarla 
anziché adeguarsi ad essa. 


5) appartengono al 1821 e al 1828 due riflessioni sulla poetica del vago e dell’indefinito che si ricollegano alla teoria del piacere: 
secondo Leopardi ciò che è indefinito e vago è “poetichissimo” in quanto rompe il confine tra finito e infinto: in questo processo 
ha un ruolo fondamentale la memoria che rende non a caso i fatti indefiniti e vaghi. 


6) appartiene a questi anni la totale adesione al materialismo, che Leopardi non manca di annotare nel suo quaderno 


7) cade nel 1822 la frattura tra gli antichi e i moderni e si insinua in Leopardi il pessimismo cosmico (pessimismo storico + 
pessimismo cosmico), ossia l’idea che il dolore e la sofferenza abbiano indistintamente colpito tutte le persone di tutte le epoche, 
senza più differenze tra antichi e moderni (la resa poetica di questa riflessione è “Ultimo canto di Saffo”). Lo spunto di questo 
pensiero è dato dalla deduzione che se le passioni “positive” erano più intense negli antichi, dovevano esserlo anche quelle 
“negative” e quindi il dolore degli antichi doveva essere più marcato di quello dei moderni. Inoltra dato che questi erano più 
abituati alla felicità, tale emozione doveva essere in loro più tiepidi rispetto ai moderni che, provandola solo raramente, la vivono 
con molta più forza. La natura è indicata come la causa dell’infelicità dell’uomo, che è endemica e non più esogena, dipendente 
da cause storiche. Si approda così al periodo di silenzio poetico e all’elaborazione delle “Operette morali” le cui premesse 
ideologiche e i suoi risvolti saranno analizzati nel paragrafo relativo. 
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8) con la teoria del giardino della sofferenza del 1826 il pessimismo di Leopardi si fa ancora più profondo e coinvolge totalmente 
anche la natura: la sofferenza è infatti insita in ogni cosa, dai fiori agli animali: la sofferenza è insomma insita negli esseri viventi. 


9) è del 1828 l’ultimo pensiero che analizzeremo (come per le “Operette morali” anche per la stagione dei “Grandi Idilli” saranno 
in seguito spiegati i presupposti teorici di Leopardi, il “punto” a cui la sua riflessione era arrivata + dal 1830 nello Zibaldone 
scrive solo 3 pagine). La visione positiva della natura è ormai del tutto capovolta: riprendendo la teoria del piacere arriva a dire 
che la responsabilità dell’infelicità umana è da attribuire alla natura che ci suscita un desiderio irrealizzabile e che ci fa desiderare 
l’infinito che però non possiamo ottenere: l’unica felicità è nel futuro, dove possiamo sperare e illuderci di qualcosa che non c’è. 


-Discorso di un italiano intorno alla poesia romantica (1818): Leopardi sostiene che il mondo moderno, basato sulla ragione e sul 
vero, sia nemico delle illusioni e della natura che sono le fonti della poesia: è dunque necessario prendere a modello gli antichi in 
quanto i romantici, rappresentando il vero, sono nemici della poesia. 


-Operette morali (1824): 24 prose di argomento filosofico e taglio satirico scritte tra 1824 (20) 1825 (1) 1827 (2) 1832 (2) e 
pubblicate nel 1827 a Milano per la prima volta, poi a Firenze nel 1834 e infine, l’ultime e definitiva edizione, pubblicata da 
Ranieri dopo la morte di Leopardi. Come riporta il poeta in un passo dello “Zibaldone” il suo intento con le “Operette” è quello di 
trattare i grandi temi della tragedia con i mezzi della commedia. L’opera segna il momentaneo abbandono della poesia in virtù 
della prosa che, secondo Leopardi, poteva meglio sviluppare il suo bisogno di verità filosofica, ed è scritta dopo il ritorno da 
Roma da parte di Leopardi che era rimasto deluso e sconfortato. Le “Operette” esplicano un pensiero filosofico e, per scriverle, 
Leopardi ha dovuto mettere a fuoco l’infelicità dell’uomo che è infelice poiché ha un’infinita richiesta di felicità che la natura non 
gli corrisponde, non permettendogli di realizzarsi e dunque negandone la felicità. Segnano dunque un primo punto di arrivo 
all’interno della riflessione filosofica di Leopardi. Le idee che l’autore esprime sono materialistiche e pessimistiche ma non di 
rassegnazione: il suo obiettivo non è solo criticare la società moderna ma anche (e soprattutto) quello di prendere coscienza del 
“arido vero” e, abbandonando per sempre le illusioni, proporre una nuova morale, fondata su nuove figure e nuovi valori 
(“Dialogo tra Colombo e Gutierrez” che sviluppa anche la teoria del piacere). La fase delle “Operette” costituisce un periodo di 
rivalutazione del ruolo della ragione e della civiltà che, pur con tutti i suoi limiti, ha il merito di mostrare la vera condizione 
dell’uomo sulla terra, senza mistificazioni e false illusioni. I temi delle “Operette” sono molti tra cui i più importanti e frequenti 
sono: critica all’antropocentrismo (“Dialogo di un folletto e di uno gnomo”), critica al mito del progresso e al positivismo 
(“Dialogo di Tristano e di un amico” + “Dialogo tra Colombo e Gutierrez” +“Dialogo di un venditore di almanacchi e di un 
passeggere” quest’ultimo anche teoria del piacere), critica alla natura e materialismo (“Dialogo della Natura e di un Islandese” 
definizione natura matrigna + “Dialogo di Federico Ruysch e le sue mummie” + “Dialogo della natura e di un’anima”). A livello 
di pubblico, il pubblico delle “Operette morali” è anche il referente polemico di essa, a cui Leopardi si rivolge con una lingua 
filosofica moderna. Le varie opere sono costruite con rigore argomentativo e domina il mezzo dell’ironia, a cui Leopardi fa 
ricorso per dissacrare i miti e i valori che fintamente esalta. Il riso che spesso la lettura suscita è un riso volutamente liberatorio, 
che dovrebbe servire ai lettori a rendersi conto dell’insensatezza delle loro illusioni se paragonate all’infinito dolore della vita 
dell’uomo, di cui vengono così evidenziati i limiti. 


-Discorso sopra lo stato presente dei costumi degl’Italiani (1824): testo in prosa nel quale Leopardi registra la distanza tra l’Italia 
e gli altri Paesi europei. La società italiana si trova a metà tra i “Paesi civilizzati” (Inghilterra, Francia, Germania) e i “Paesi 
barbari” (Spagna, Portogallo, Russia, Polonia): nei primi le nuove scoperte hanno mandato via le false credenze e si è costruita 
una società che ha dato nuovi valori; nei secondi l’Illuminismo non ha attecchito e permane una sorta di ignoranza su cui si fonda 
la morale. L’Italia, essendo ad una via intermedia, ha sì superato le vecchie credenze ma non ha nemmeno creato nuovi valori 
come nei Paesi civilizzati, riconoscendo come artificiali e ciniche le regole della civiltà rispetto a quelle della natura (tale 
situazione è descritta da Leopardi sia come arretratezza sia come “abilità” nel riconoscere la relatività di questi nuovi valori 
civili). 

-Due poesie di passaggio: “Alla mia donna” (1823) e “Al conte Carlo Pepoli” (1826). Occupano rispettivamente il 18° e il 19° 
posto nei “Canti” e sono dunque un ponte tra la stagione dei canti civile e gli idilli e i canti pisano-recanatesi. “Alla mia donna” è 
una canzone a tema amoroso di ispirazione petrarchesca: cambia però un fondamentale presupposto, cioè la donna di Leopardi è 
assente, illusoria, immaginaria. Il canto d’amore si rivolge allora a qualcuno che non esiste e il tema della canzone diventa la 
forza delle illusioni che la conoscenza del reale distrugge. Più che la valenza positiva delle illusioni ciò che ha importanza nel 
testo è l’accusa alla mancanza, nel Mondo, di quei referenti che l’uomo concepisce come unico balsamo ai propri male (la donna 
immaginaria);, però è anche importante la rivendicazione da parte di Leopardi che l’uomo ha il diritto di illudersi. L’epistola è 
invece in endecasillabi sciolti e testimonia la volontà di distacco di Leopardi dalla poesia e dalle illusioni che essa porta con sé; 
contiene anche un atteggiamento disincantato di fronte alle grandi speranze delle ideologie progressiste e positiviste. 


2) Canti pisano-recanatesi (1828-1830): non sono degli “idilli” veri e propri perché viene abbastanza meno la parte descrittivo- 
emozionale; sono il segno di una nuova poetica che non smentisce le riflessioni precedenti ma ne è anzi uno sviluppo, segnando il 
passaggio dalla poesia-idillio (ossia la poesia delle illusioni, che ormai Leopardi ha abbandonato) alla poesia-pensiero cioè una 
poesia in cui Leopardi argomenta una tesi in modo filosofico (è dunque una sintesi del primo momento poetico e del periodo delle 
“Operette morali”). Dagli idilli del primo periodo riprendere la poetica del vago e dell’indefinito e accentua la dimensione del 
ricordo (tema della memoria). Leopardi, ristorato da un periodo sereno a Pisa, decide di riprendere la poesia nonostante sia 
consapevole che la poesia sia ormai morta sia in lui che nel mondo (“scrivere in una lingua morta per i morti”). Il primo testo che 
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apre questa nuova fase è “Il risorgimento” del 1828 che rappresenta l’esposizione della sua nuova poetica: consapevole 
dell’impossibilità dell’uomo di essere felice, il poeta si appresta a cantare quelle che sono le sue grandi illusioni e il suo sforzo per 
raggiungerle sempre tenendo ben presente la vanità di questi sforzi. Non manca tuttavia la continua ricerca di senso, la proposta 
continua di un modello a cui far riferimento per non abbandonarsi al nulla. I grandi capolavori di questo periodo, in ordine 
cronologico, sono “A Silvia”, “Le Ricordanze”, “Canto notturno di un pastore errante dell’Asia”, “Il sabato del villaggio”, “Il 
passero solitario”. In tutto sono 7 poesie che utilizzano come metro la canzone libera e nei “Canti” occupano la posizione dal 20 
al 25 (“Il passero solitario” era posizionata prima, tra gli idilli e le canzoni civili”). 


-Pensieri (1831-1835): 111 aforismi dettati a Ranieri dedicati all'analisi della dimensione privata e relazionale dell’uomo. 


-Paralipomeni della Batracomiomachia (1831-1835): poema eroicomico di otto canti in ottave pubblicato postumo a Parigi nel 
1842. Il titolo significa “cose tralasciate della guerre delle rane e dei topi” ed è un’integrazione di Leopardi ad un poemetto greco 
del IV o III secolo a.C. che aveva tradotto più volte in gioventù. La trama è fiabesca e narra lo scontro tra i topi di Topaia e le rane 
invasori, aiutate dai granchi. Gli animali hanno però un valore allegorico cosicché la fiaba assume un valore sarcastico e 
polemico: le rane rappresentano gli austriaci e i topi i liberali italiani mentre le vicende narrate rappresentano gli avvenimenti 
storici tra 1815-1821 (dalla Restaurazione al primo moto d’indipendenza). Lo stile è discorsivo e tagliente e, anche per i contenuti 
critici dell’opera (che attacca le basi del Risorgimento italiano), il poema deve molto alle “Operette morali”. La vicenda inizia con 
la sconfitta dei topi sui granchi: questi impongono dure condizioni di pace ed espongono il “principio di equilibrio” (-+ Congresso 
di Vienna). I topi eleggono un re costituzionale, Rodipane, e viene descritta la vita a Topaia durante la monarchia costituzionale. I 
granchi impongono la monarchia assoluta e, dopo uno scontro in cui muore il valoroso topo Rubatocchi, asserviscono Rodipane ai 
loro voleri. I granchi dominano allora a Topaia e bloccano sul nascere i tentativi di insurrezione costringendo il liberale 
Leccafondi ad andare in esilio. Il topo affronta molte avventure cercando sempre un aiuto dall’esterno per il suo popolo che non 
arriva mai. Leccafondi incontra infine Dedalo che lo conduce in un viaggio attraverso il tempo e la civiltà, fin’ anche alla sede dei 
topi morti che deridano la domanda di Leccafondi se qualcuno interverrà in aiuto dei topi. Gli consigliano di chiedere aiuto al 
generale assaggiatore, un topo saggio e defilato dagli intrighi del potere. Tornato a Topaia Leccafondi ricerca il designato che 
rifiuta però un intervento diretto. Il poema termina così, adducendo la scusa di un vuoto nelle fonti; in realtà è una scelta voluta: 
che i topi si liberino o che restino invasi dai granchi, il topo (=l’uomo) sarà comunque infelice e non serve quindi scrivere il 
finale del poema per sapere il destino dei personaggi. 


-I nuovi credenti (1835): Una feroce satira in versi, dedicata ad Antonio Ranieri, sullo spiritualismo e il cattolicesimo dominanti a 
Napoli. 


3) Terza fase della poesia leopardiana (1831-1837): fase di rinnovamento poetico sul piano sia tematico che stilistico-formale 
dovuto all’esperienza napoletana e fiorentina e al nuovo innamoramento. A livello di temi ce ne sono tre dominanti: l’amore come 
passione concreta e vissuta, la riflessione filosofica negativa e anti idealistica e il tema politico. E’ soprattutto importante 
sottolineare come in questa fase Leopardi metta al centro il presente e la sua poesia acquisti forza e coraggio in confronto 
all’abbandono lirico e alla memoria del passato. A livello di metrica domina la canzone libera mentre per quanto riguarda lo stile 
si fa meno lirico e sentimentale e più deciso, grazie ad un uso “duro” della sintassi (periodi brevissimi e andamento paratattico). 
In quest’ultima fase si riconoscono tre nuclei tematici: 


A) Ciclo di Aspasia: 5 testi composti tra 1831 e 1834 dedicati a Fanny Targioni Tozzetti, amata dal poeta ma che lo rifiutò come 
amante, rafforzando in lui il pensiero che l’uomo sia destinato all’infelicità. Aspasia era il senhal della Tozzetti, ed era il nome 
della prostituta amata da Pericle. Domina in questi versi il coinvolgimento emotivo del poeta e l’esperienza della passione 
amorosa si qualifica al di fuori della tradizione lirica del petrarchismo e si allontana anche dagli eccessi romantici: l’amore si 
classifica come un’illusione non smascherabile mai per intero dalla ragione e non cedevole di fronte all’età adulta, è 
un’esperienza radicale che costringe Leopardi a rivalutare il proprio sistema filosofico. Dato il suo carattere di illusione duratura, 
l’amore è il più grande male dell’uomo in quanto gli fa immaginare una felicità non realizzabile, ma è anche allo stesso tempo la 
sua maggiore consolazione che attraverso essa possono affrontare meglio i mali della vita. E’, insieme alla morte, il massimo 
dono concesso all’uomo e queste due cose (amore e morte) si fondono nella mente di Leopardi come nella poesia “Amore e 
morte” o, in modo più particolare (morte>amore) in “A se stesso”. 


B) Canzoni sepolcrali: due canzoni composte tra 1834 e 1835 che mostrano un distacco emotivo e un’obiettività rappresentativa 
di Leopardi. Il tema è quello della morte e domina un senso di caducità e di perdita che lo distinguono dal ruolo positiva della 
memoria ne “Dei sepolcri” di Foscolo. La morte permette però al poeta di riflettere sulla vita, così che le due canzoni ospitano i 
temi cari alla ricerca leopardiana quali la natura, il dolore, il senso dell’esistenza. Si accosta un trasporto pietoso ad un’aria 
distaccata e quasi ironica, tipica di un poeta consapevole di esprimere il solo e limitato punto di vista dell’uomo su questioni 
essenziali e non risolvibili. 


C) Ideologia e società: questa sezione racchiude i testi di carattere politico scritti da Leopardi nell’ultimo periodo napoletano. Nei 
“Canti” non trovano posto “I paralipomeni” e “I nuovi credenti” ma altre tre canzoni. Nei tre testi che rimangono (“Palinodia al 
marchese Gino Capponi”, “Il tramonto della luna” e “La ginestra”òl) dominano i toni satirici delle “operette morali”, segno di un 
Leopardi che vuole vibrantemente intervenire nel dibattito presente, scagliandosi sia contro il positivismo della società moderna 
sia contro le tendenze irrazionalistiche e antilluministiche che dominavano a Napoli. In “Palinodia al marchese Gino Capponi” del 
1835 Leopardi, sul modello di Parini, usa una satira fondata sull’antifrasi per ridicolizzare la fiducia dei progressisti fiorentini 
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verso le nuove scienze e verso la possibilità dell’uomo di realizzarsi e di essere felice: domina la prospettiva pessimistica di 
Leopardi e la sua sfiducia verso il presente. In “Tramonto della luna” la riflessione di Leopardi si fa di tipo più filosofico: il ciclo 
della luna è paragonato alla vita dell’uomo soltanto che la vita dell’uomo non è ciclica e, dopo un corso, tramonta senza più 
rinascere: tale componimento è espressione del suo materialismo. Infine c’è “La ginestra, o il fiore del deserto” lungo 
componimento di 317 endecasillabi e settenari composto nel 1836: è considerato il testamento intellettuale di Leopardi. Partendo 
dall’osservazione del luogo-simbolo delle pendici del Vesuvio, metafora della condizione umana, Leopardi attacca le filosofie del 
1800 fiduciose nella condizione privilegiata dell’uomo: contro queste esso si erge da solo, consapevole che sia più dignitoso 
denunciare con coraggio il destino di infelicità dell’uomo piuttosto che affidarsi ad un pensiero falso ed ipocrita (difende 
l’Iluminismo, quello vero che porta alla conoscenza del vero). Tale consapevolezza filosofica non resta però ancorata alla 
coscienza del poeta, che lo propone come modello da seguire per tutti gli uomini in modo che essi siano in grado, prendendo 
coscienza del vero, di unirsi in un’alleanza fatta di solidarietà e di aiuto reciproco (la “social catena”) contro il dominio della 
natura. Il modello da seguire è quello del malato che non nasconde la propria malattia ma la affronta con dignità oppure l’umile 
ginestra, che se ne sta con lo stelo dritto senza falso orgoglio dato che è consapevole del fatto che sarà spazzata via dalla lava del 
vulcano, e sarà pronta a piegarsi all'arrivo dalla lava. 


Naturalismo e Simbolismo sono, letteratura, le due tendenze che pongono fine al Romanticismo: il Naturalismo è diverso dal 
Romanticismo per la tendenza a rendere scientifica la letteratura mentre il Simbolismo è diverso dal Romanticismo per il 
linguaggio difficile e la tendenza critica verso la società. In Europa questo periodo, coincidente con il fenomeno 
dell’imperialismo, si estende fra 1849 (fine dei moti indipendentisti) e 1910 (piena affermazione della seconda rivoluzione 
industriale iniziata nel 1896), mentre in Italia la datazione va posticipata al 1861 mentre la fine anticipata al 1903. Il Naturalismo 
e il Simbolismo nascono in Francia a poca distanza l’uno dall’altro: il Naturalismo vede l’uomo dominato da istinti e passioni 
naturali che il poeta deve rigorosamente descrivere mentre il Simbolismo respinge una spiegazione scientifica delle cose cosicché 
il poeta deve cogliere e interpretare i simboli che la natura mostra. Il Simbolismo si evolve poi nel Decadentismo, nel periodo 
1890-1905, movimento letterario e culturale in genere in cui si afferma il culto del bello sopra ogni cosa insieme all’esaltazione 
dell’irrazionalità: è dunque evidente l’inconciliabilità tra queste due nuove tendenze. A livello economico questi anni sono 
caratterizzati da un primo sviluppo che porta alla formazioni di grandi reti infrastrutturali e la conseguente crescita del commercio 
internazionale, vi è poi una fase di depressione che mette in crisi la borghesia che reagisce adottando, un po’ in tutti gli stati, la 
politica del protezionismo a cui consegue il colonialismo, necessario per allargare il proprio mercato internazionale senza 
infrangere il protezionismo. A questa fase di depressione segue poi la definitiva affermazione dell’industria con la seconda 
rivoluzione industriale basata sulle innovazioni tecnologiche (elettricità, petrolio): si diffondono il fordismo e il taylorismo e le 
fabbriche diventano delle enormi città, sempre più importanti nella vita dell’uomo. L’Italia vede un grande sviluppo industriale, 
più tardo rispetto all’Europa, ma concentrato solo nel nord, nel triangolo industriale Genova-Torino-Milano. A livello politico in 
Europa si assiste allo scontro tra Francia e Prussia che, guidata da Bismarck, acquista un sempre maggior peso in Europa fino a 
riuscire a riunificare la Germania nel primo reich. Nelle altre grandi potenze internazionali (Inghilterra, Francia, Russia, USA) ci 
sono tendenze conservatrici e illiberali, figlie della situazione economica internazionale. In Italia, dopo la presa di Roma nel 1870 
e dopo un quindicennio di potere della Destra Storica, sale al potere la Sinistra Storica prima con Depretis e poi con Crispi autori 
di importanti riforme (allargamento diritto di voto, riforma scolastica, politica laica nei confronti dei rapporti tra Stato e Chiesa, 
lotta al brigantaggio). Risali inoltre a questi anni la formazione della Triplice Alleanza (Italia Germania Impero Asburgico) che 
avrà ripercussioni storiche notevoli. Dopo la sconfitta di Adua nella guerra di colonizzazione in Abissinia nel 1896 e la rinuncia al 
potere da parte di Crispi seguì un breve periodo di governi autoritari e repressivi di due personaggi della Destra Storica; infine nel 
1903 venne eletto come leader Giolitti, aprendo una nuova fase della storia italiana. Detto questo il 1800 è sicuramente il secolo 
della modernità e vede la diffusione del telefono, del treno (simbolo del progresso e oggetto ricorrente nella letteratura), 
dell’urbanizzazione e dell’industrializzazione: si sviluppa una sempre maggior fiducia nel progresso come mezzo per rendere 
l’uomo più felice, sempre in continuo e inarrestabile miglioramento nel proprio tenore di vita. E’ questa l’ideologia del 
Positivismo, la filosofia più diffusa nella seconda metà del 1800 a cui si opporranno, verso la fine del secolo, le teorie di 
Nietzsche e Freud. Dato l’aumento dell’urbanizzazione le masse prendono sempre più consistente e portano alla formazione della 
società di massa: controllarla vuol dire anche avere il potere. Ne segue un’attenta analisi della psicologia delle masse che trova 
espressione anche nella letteratura realista/naturalista. Importante in questi anni è anche la crescente lotta femminili per la 
rivendicazioni dei diritti sociali e civili, che otterrà i risultati sperati solo più avanti nel 1900. L’intellettuale risulta frastornato da 
questa nuova condizione: il suo ambiente diventa la metropoli, nella quale deve decidere la posizione da adottare nei confronti 
della società di massa, il suo rapporto con la natura risulta intaccato dall’artificialità della vita che lo circonda tanto che spesso gli 
si rende necessaria una fuga nell’esotico. L'arte intanto è diventata a tutti gli effetti una merce come le altre, perdendo il suo ruolo 
privilegiato; il libro deve innanzitutto vendere e così lo scrittore deve adeguarsi ai gusti del pubblico (cambia rapporto 
intellettuale-pubblico e si diffonde la figura dell’artista-prostituta e dell’artista-saltimbanco). L’artista è insomma declassato e 
“perde l’aureola” poiché l’arte ha perso il suo posto primario a scapito dello strapotere di banche e denaro. Ne consegue che il 
poeta non ha più una funzione di guida come nel Romanticismo e anzi si identifica con figure di emarginati come la prostituta, il 
saltimbanco e l’escluso: Naturalismo e Verismo nascono allora proprio dal tentativo dell’intellettuale di inserirsi nei circuiti di 
questa nuova società scientifica, che gli richiede un lavoro di attenta registrazione e denuncia rendendolo così un tecnico della 
letteratura. Non mancano tuttavia coloro che si oppongono a questa situazione contingente: i simbolisti in blocco rifiutano questo 
adeguamento (+ poeti maledetti francesi) e, in Italia, Carducci con il suo classicismo e D’ Annunzio con il divismo (artista diventa 
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un mito che si offre alla società come modello d’imitazione e non viceversa).nonostante il tasso di analfabetismo sia sempre alto 
in Europa, le riforme scolastiche ampliano esponenzialmente i potenziali lettori, anche tra i ceti fin’ora rimasti del tutto esclusi dai 
circuiti della letteratura; si assiste così a due tipi di produzione letteraria, una alta (religione, storia, filosofia) e una di consumo 
(romanzo, narrativa, giornali, teatro: generi più diffusi del periodo). Soprattutto i romanzi iniziano ad ospitare periodicamente 
capitoli di opere di scrittori contemporanei, che pubblicano i propri romanzi a puntate; inoltre tutto il processo editoriale si 
modernizza, si istituzionalizzano i diritti d’autore cosicché gli scrittori possono ormai vivere del proprio lavoro. Il luogo di ritrovo 
degli intellettuali diviene la sede del giornale, con grandi importanza anche dei caffè e delle riviste, mentre la città cardine della 
letteratura italiana del 1800 continua ad essere Milano. Già citati i generi più diffusi (a cui si affianca la poesia lirico-simbolica 
ma destinata ad un pubblico più selezionato e utilizzante un linguaggio raffinato e analogico), si afferma a livello linguistico la 
proposta di Manzoni volta alla creazione di un’unità linguistica che, dall’ Unità, è adottata come lingua ufficiale del Regno d’Italia 
nelle scuole, negli uffici pubblici e, ovviamente, dagli scrittori. Il successo del manzonismo si deve anche alle migrazioni interne, 
all’esercito, alla scuola, ai giornali e al grande successo di alcuni romanzi (“Cuore” e “Pinocchio). Tuttavia al fiorentino colto di 
Manzoni si opponevano il linguaggio classicheggiante di Carducci e il linguaggio espressionistico e sperimentalista degli 
Scapigliati milanesi e torinesi. A livello artistico questo periodo è la grande stagione, in ordine, di realismo, impressionismo, post- 
impressionismo ed espressionismo. Il movimento letterario che precede il Naturalismo è il Realismo che nasce in Francia con 
Flaubert: si assiste al passaggio dalla letteratura romantica (-— finalità morale) a quella realista (— finalità descrittiva). 
Un’attenzione al realismo era presente anche in Manzoni per esempio ma esso, come altri romantici, riportava nel testo la propria 
idea e le proprie opinioni senza descrivere in modo oggettivo, impersonale e scientifico il soggetto scelto. La marginalità che 
l’autore ha nel libro (si parla appunto di narratore impersonale) riflette la marginalità del letterato nella società del tempo. La data 
che segna convenzionalmente l’affermazione del Realismo è il 1857, anno della pubblicazione del romanzo di Flaubert “Madame 
Bovary” opera antiromantica sotto il profilo sia ideologico (la protagonista è condannata per la sua concezione romantica della 
vita) che tecnico-letterario (stile antisoggettivo e impersonale). Per quanto riguarda il Simbolismo, l’altra poetica dominante 
insieme al Naturalismo (che come vedremo è l’evoluzione del Realismo), esso nasce grazie al poeta francese Baudelaire che è il 
vero e proprio promotore della poesia moderna ossia di quella poesia che travalica la realtà aprendo la strada ad un Mondo dove il 
reale si presenta come una rete di simboli. Il simbolismo scopre infatti le corrispondenze tra i sensi e la natura che il poeta coglie 
tramite un procedimento analogico e con l’utilizzo della logica simmetrica+ le corrispondenze tra la realtà e l’animo del poeta: 
trova espressione nella figura retorica della sinestesia. Fondamentale il 1857, anno della pubblicazione della raccolta di poesie 
“Les fleures du mal”di Baudelaire che anticipa tutti quei temi che verranno poi sistematizzati dai simbolisti successivi. La sezione 
più cospicue della raccolta (85 poesie su 100 totali) ha il significativo titolo “Lo spleen e l’ideale” dove lo spleen è 
un’inquietudine esistenziale e una mancanza di adattamento alla società che il poeta vuole descrivere, ponendosi questo come 
ruolo e come obiettivo. Tutta la poesia simbolista europea dalla metà del 1800 prederà Baudelaire come punto di riferimento e 
renderà sistematici e cardinali tutti i temi e i principi che aveva espresso nella sua poesia. Il primo vero e proprio manifesto 
simbolista risale al 1886 (“Manifesto del Simbolismo”), pubblicato sul giornale francese “Figaro”, raccoglie tutti i principi 
ereditati da Baudelaire: cercare un rapporto con il Mondo mediato dai sensi e non dalla ragione, poesia come veicolo di 
espressione dei sensi, poeta come colui che vede oltre la realtà contingente dei sensi, teorizzazione di una poesia difficile da 
comprendere, poesia come esperienza totalizzante che arriva ad identificarsi con il Mondo. Il genere più utilizzato dai simbolisti 
è la poesia, in opposizione ai naturalisti che usano il romanzo: solo attraverso la poesia, che deve essere assimilata al canto, il 
poeta riesce ad esprime le corrispondenza della natura e i propri sensi. *Baudelaire è come un anticipatore, un caso isolato che 
non fa subito scuola quindi è da intendere come una sorta di presimbolista, mentre quelli che sono intesi come veri e proprio 
simbolisti gli sono successivi di circa 20-30 anni e lo prendono come modello*. I poeti più rappresentativi del simbolismo sono i 
così detti “poeti maledetti” cioè Verlaine, Mallarmè, Rimbaud. In Italia la lezione di Baudelaire è appresa soprattutto dagli 
scapigliati; la Scapigliatura è un movimento letterario che nasce tra Milano e Torino intorno agli anni ’60 del 1800. Ha come 
caratteristiche principali: anticonformismo, ribellismo giovanile, protesta antiborghese, lettore come nemico, rifiuto della 
tradizione soprattutto rifiuto di Manzoni e del romanticismo italiano, sperimentalismo linguistico e tematico, prende a modello il 
romanticismo grottesco tedesco + Poe + Baudelaire, rappresenta il vero con l’intento di demistificarlo ma ambisce a temi alti che 
tuttavia la società moderna non è in grado di recepire (— prepara la stagione del Verismo italiano e anche quella del 
Decadentismo). L’altra grande corrente letteraria parallela e contemporanea al Simbolismo è il Naturalismo. Il Naturalismo deriva 
direttamente dal Realismo ed è, a differenza del Simbolismo, il mezzo di espressione della cultura positivista. Nasce in Francia 
convenzionalmente nel 1865 con la pubblicazione del romanzo “Germine Lacerteux” dei fratelli De Goncourt; l’introduzione al 
romanzo risulta essere una sorta di dichiarazione di poetica in quanto spiega la differenza tra un romanzo vero (esso stesso) e un 
romanzo falso (i precedenti), dice di essere un libro che proviene dalla strada e parla quindi degli umili, configurandosi come uno 
studio scientifico della psicologia dei personaggi che porterà a rivelare l’essenza della Storia contemporanea (rivendica una 
validità scientifica e un ruolo concreto). L’intellettuale naturalista più importante è però Emile Zola che nel 1871 pubblica “La 
fortune des Rougone” (primo libro del ciclo dei Rougon-Macquert a cui si ispirerà Verga) che è preceduta da un’introduzione 
considerata il manifesto del Naturalismo dove dice: intento dell’opera di dimostrare una legge scientifica con uno scritto 
letterario, influenza della società sull’uomo, storia di una famiglia=storia della società, opera letteraria come documento umano. 
Oltre a questi concetti i capisaldi della poetica di Zola e dei naturalisti erano: volontà dell’intellettuale di agire sulla società 
(J’accuse sull’Affaire Dreyfuss) rifiuto della letteratura romantica, impersonalità della voce narrante, utilizzo del romanzo come 
genere privilegiato, scientificità della narrazione, descrizione di tutte le classi sociali, importanza data all’ambiente e al periodo 
storico, narratore come osservatore e sperimentatore (fa degli “esperimenti sociali” immaginando situazioni coerenti per la società 
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che osserva e ne prevede le conseguenze) realismo linguistico (linguaggio semplice opposto a quello dei simbolisti). Il gruppo dei 
naturalisti francesi resterà compatto per poco tempo e già nel 1890 questa tendenza è conclusa, sostituita dal decadentismo. Nel 
1877 esce sul Corriere della Sera un commento dell’intellettuale Capuana su “L’ammazzatoio”, un romanzo di Zola: da questo 
momento il Naturalismo si diffonde anche in Italia affiancandosi al movimento della Scapigliatura per poi sostituirlo quasi del 
tutto. Nel nostro Paese il Naturalismo prede il nome di Verismo e nasce a Milano grazie a un gruppo di scrittori e intellettuali 
che elaborano e discutono le idee dei naturalisti francesi; tuttavia così come per il Naturalismo non ha vita lunghissima e può 
dirsi concluso già nel 1889 anno di “Myricae”. Ci sono diversi punti di distacco tra Naturalismo e Verismo e alcuni punti in 
comune: 


Naturalismo Verismo Punti in comune 
Scientificità della narrazione Minor scientificità della narrazione Impersonalità della narrazione 


Vuole agire direttamente sulla società Stile di scrittura senza implicazioni sociali [Forma inerente al soggetto 
(no cambiamento) 


Borghesi democratici e progressisti Veristi sono ricchi conservatori TT T7—o|©— =— a! 


Soggetto preferito sono i lavoratori delle|Soggetto principale sono i lavoratori delle 
industri e delle miniere campagne 


A livello di produzione letteraria in Italia, una volta concluso il Risorgimento e ottenuta l’unità, si sente una forte istanza di 
rinnovamento dei generi soprattutto per quanto riguardava il genere di più largo consumo cioè il romanzo. Il romanzo storico, reso 
grande da Manzoni, non riscuote più successo e si mira a sostituirlo prendendo a modello gli altri Paesi. Si diffondono molto 
rapidamente altre forme di romanzo, sociale, comico, d’avventura, psicologico come negli altri Paesi dei Mondo (Europa è 
limitativo perché grandi romanzieri di questo periodo sono anche USA come Twain). A livello linguistico si contrappongono due 
tendenze: manzonismo e sperimentalismo linguistico tipico della Scapigliatura. La narrativa degli scapigliati resta però una 
produzione di nicchia, non molto diffusa a causa della lingua elaborata e dei temi complessi, a cui il largo pubblico non era 
abituato. Tra gli autori si ricordano i fratelli Boito, Tarchetti e Dossi (pastiche linguistico). Molto più diffusa è in questo periodo la 
narrativa per ragazzi che si fa portatrice di valori nazionali (famiglia, scuola, patria) e funge da fattore unificante della 
frammentata Italia post-unitaria. E’ una produzione che risponde al bisogno di educazione proprio della classe borghese ed ha 
dunque un chiaro fine pedagogico valido sia per i giovani che per gli adulti. I capolavori di questo genere sono “Cuore” di De 
Amicis e “Pinocchio” di Collodi, veri e propri best-sellers (milioni di copie vendute!) che uniscono un’attenzione di stampo 
verista verso la società ad uno stile conciliante e un po’ melenso (soprattutto “Cuore”, molto più idealista e fumoso di “Pinocchio” 
che denuncia, sullo sfondo della storia del burattino, le dure condizioni di vita nella campagna). Tra gli autori di novelle e 
romanzi ci sono anche i veristi; lasciando da parte Verga che analizzeremo in separata sede, ci sono i due siciliani Capuana e De 
Roberto. Il primo è autore di romanzi, novelle e favole dai tratti grotteschi che mettono al centro il mondo femminile, l'interesse 
verista per lo studio della condizione umana, i suoi usi e i suoi modi di vivere. De Roberto invece è l’autore de “I Vicerè” del 
1894, uno dei più grandi romanzi del Verismo e di altri romanzi che parlano sempre della storia della famiglia Uzeda. Ci sono altri 
narratori minori che si concentrano nella zona di Napoli (dove il Verismo era in gran parte privato della sua componente 
scientifica) e tra gli Scapigliati che però saltiamo data la loro scarsa fortuna e importanza. Tra Verismo e Decadentismo (che non 
abbiamo ancora analizzato perché cronologicamente successivo), si trova una delle più grandi scrittrici italiane: Grazia Deledda 
(1871-1936). Vincitrice del Nobel per la letteratura, pubblicò romanzi e racconti in cui partiva da una rappresentazione 
apparentemente realistica della vita e della natura nella sua nativa Sardegna, per poi caricare la descrizione di valori mitici e 
simbolici. Manca in essa la scientificità e l’imparzialità della narrazione mentre forte è il tema della colpa, che eredita dai 
romanzieri russi. 


Giovanni Verga 


Vita: -1840: nasce a Catania da una famiglia di proprietari terrieri di antica nobiltà. E’ educato ai valori romantico-risorgimentali 
e alle tendenze antispiritualistiche e scientifiche catanesi; vive come un’esperienza indelebile la discesa dei garibaldini in Sicilia. 
Resterà sempre fedele ai valori dell’unità e al culto del Risorgimento. 


-1860: dirige dei giornali patriottici dopo l’arrivo di Garibaldi in Sicilia e compone i primi romanzi dove forte è la sua educazione 
romantico-risorgimentale 


-1869-1872: è a Firenze, allora capitale d’Italia, dove frequenta molti scrittori di varie tendenza (tardo-romantici, filantropico- 
sociali, scapigliati). Mostra un atteggiamento moralistico e critico e un interesse per situazioni estreme ed esasperate. 


-1872-1893: è a Milano dove resterà stabilmente se non per periodiche visite in Sicilia. Milano è la capitale letteraria ed 
economica d’Italia: Verga da un lato frequenta i caffè e i salotti d'avanguardia dove conosce gli scapigliati e dove entra in contatto 
con le tendenze letterarie europee, dall’altro, osservando la società meccanizzata, si convince di come l’arte non trovi più posto in 
tale società. A livello politico è vicino alla Destra Storica che spingeva per un’alternativa agricola al predominio industriale; in 
generale è un conservatore. 


-1877: l’arrivo a Milano dello scrittore e critico letterario siciliano Luigi Capuana spinge alcuni scrittori a riunirsi in un circolo 
per fondare il “romanzo moderno” attraverso l'adesione al programma naturalista promosso in Francia da Zola. 
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-1880-1889: stagione della grandi opere veriste che tuttavia il pubblico accoglie tiepidamente. Accanto a questa produzione 
principale Verga continua a coltivare un filone secondario, più stereotipato e tradizionale, che trovava maggior successo tra il 
pubblico. 


-1893: torna a Catania dove passerà il resto della propria vita. 
-1898: approva la dura repressione di Bava Beccaris durante gli scioperi degli operai. 
-1915: è interventista. 


-1920: è nominato senatore a 80 anni e si tengono a Catania delle celebrazioni in suo onore in cui Pirandello tiene un discorso di 
elogio in cui lo contrappone a D’Annunzio. 


-1922: muore a Catania. 


Opere e poetica: se Manzoni fonda il romanzo italiano, Verga è colui che elabora il romanzo moderno attraverso una rivoluzione 
tematica (punto di vista dal basso) e stilistica (impersonalità del narratore, artificio della regressione e dello straniamento, forma 
inerente al soggetto) ispirata ai maestri francesi Zola e Flaubert. La sua formazione è provinciale e attardata e la sua produzione 
giovanile attesta questo ritardo rispetto al resto d’Italia, dove i generi da lui adottati erano ormai superati; si assiste comunque ad 
una graduale evoluzione: prima il tema patriottico è dominante, poi lo diviene quello amoroso. A livello di struttura questa prima 
produzione si caratterizza per la netta contrapposizione tra buoni e cattivi nei romanzi patriottici e per l’evoluzione della gerarchia 
amorosa nei romanzi d’amore (prima l’uomo ama la donna poi viceversa). Un’evoluzione importante è data dall’approdo a 
Firenze, dove Verga entra in contatto con un ambiente letterario ampio: la sua letteratura acquista un intento filantropico e di 
denuncia, mentre diviene importante l’analisi interiore dei personaggi. I punti di novità più importanti sono ben sintetizzati 
nell’analisi di “Storia di una capinera”. L’altro romanzo di svolta verso l’approdo al Verismo è “Eva”. L’anno dell’approdo di 
Verga al Verismo è il 1877 ed è dovuto a 3 cause principali: Capuana arriva a Milano, esce il famoso articolo su “L’ammazzatoio”, 
scoppi al “questione meridionale”. Il Verismo di Verga ha queste caratteristiche: trova i propri presupposti filosofici nel 
positivismo (nel senso di verità oggettiva e scientifica), nel determinismo e nel materialismo che portano Verga ad un approccio 
scientifico alla letteratura; poetica antiromantica e rifiuto dell’idealismo (la realtà modifica gli ideali e non viceversa); 
impersonalità dell’io narrante; rappresentazione psicologica dei personaggi attraverso la descrizione dei fatti narrati; analisi “per 
classi” della società (Verga voleva scrivere un “Ciclo dei Vinti” sul modello del ciclo dei Rougon-Macquert di Zola che però non 
porterà a compimento scrivendo solo 2 delle 5 opere prefissate); forma inerente al soggetto; no uso del dialetto siciliano ma 
adozione della sintassi siciliana. C’è poi da dire che l’approdo di Verga la Verismo è strettamente collegato alla perdita 
dell’aureola dell’intellettuale nel contesto storico in cui esso vive: Verga è l’erede di ideali romantici che non trovano più riscontro 
nella realtà e appartiene anche ad una classe sociale (antica nobiltà di proprietari terrieri) che sta perdendo tutto il proprio 
prestigio: lo scrittore può allora solo documentare, in una condizione di osservazione privilegiata poiché lo riguarda, una realtà 
che ormai lo esclude. L’impersonalità della narrazione si configura allora come il rifiuto dell’intellettuale italiano (diverso per la 
Francia) di intervenire sulla società ed è il segno della crisi storica del ruolo dell’intellettuale. In alcuni scritti di poetica emergono 
esplicitamente tali idee dello scrittore e li vedremo da soli. Sull’onda del Verismo Verga scriverà i suoi massimi capolavori. 
Conclusasi la stagione verista e tornato in Sicilia, lo scrittore tenda a chiudersi, la sua produzione cala in quantità e qualità e non 
conclude nemmeno il Ciclo dei Vinti, interrompendo bruscamente “La duchessa di Leyra” di cui ci resta solo un capitolo ma che 
sarebbe stato un romanzo pieno di arrampicatori sociali e personaggi negativi della nobiltà palermitana, segno di ormai di un forte 
scetticismo e disincanto. Ecco ora tutte le opere (manca qualcosa della produzione teatrale e alcune novelle non integrate nelle 
raccolte): 


-Amore e patria (1856): romanzo che testimonia la sua formazione romantica, dove viene dato un grande valore ai sentimenti 
politici e amorosi. 


-I carbonari della montagna (1861-1862): romanzo storico pubblicato a proprie spese che narra la lotta dei calabresi contro le 
truppe francesi di Murat. 


-Sulle lagune (1863): romanzo ambientato a Venezia che descrive la storia d’amore tra un ufficiale ungherese e una ragazza 
veneziana sullo sfondo della guerra d’indipendenza. Ha un deciso valore patriottico e gli austriaci sono rappresentati come 
invasori. 


-Una peccatrice (1866): romanzo romantico giocato sugli ideali di amore-passione; descrive l’amore tra un giovane artiste e una 
nobildonna. Quando l’artista riesce ad affermarsi spinto dal desiderio di gloria e deciso a conquistare la donna e diviene un 
famoso commediografo, si stanca della nobildonna, la lascia, e questa si suicida: il clima della vicenda è tipicamente romantico. 


-Rose caduche (1867): opera teatrale drammatica. 


-Storia di una capinera (1871): romanzo epistolare di grande successo in cui Verga, sotto l’influsso della letteratura filantropica, 
prende di mira l’usanza della monacazione coatta di cui erano vittime le ragazze povere. Accanto all’intento di denuncia sociale è 
marcata la volontà dell’autore di descrivere una “storia intima”, cioè studiare una vicenda interiore ed esistenziale. La vicenda è 


quella dell’orfana Maria che passa tutta la giovinezza in convento, uscendo solo per 1 mese a causa di un’epidemia di colera 
quando non ha ancora preso i voti. Ospitata a casa del padre e della matrigna conosce il mondo e si innamora di Nino; tuttavia il 
matrimonio è impossibile perché la ragazza non ha una dota. Essendo la legge economica più forte dei sentimenti Maria torna in 
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convento dove, scoprendo che Nino si è sposato con la sorellastra, arriva alla pazzia. E’ sempre persistente il motivo romantico 
dell’amore-passioni ma ci sono anche alcuni punti importanti e prolettici della stagione verista: linguaggio e il punto di vista sono 
quelli semplici di Maria, lingua è il fiorentino d’uso, tema dell’orfano e dell’escluso, centralità del motivo economico. 


-Eva (1873): romanzo di svolta in cui per la prima volta Verga persegue una poetica del vero; forte è l’influenza degli scapigliati 
percepibile nell’atteggiamento di protesta e di denuncia del testo. Un giovane artista siciliano, Enrico, si trasferisce a Firenze dove 
si innamora della ballerina (richiama arte come artificio) Eva. Questa vorrebbe una relazione poco impegnativa ma questo, fedele 
agli ideali romantici dell’ amore, vuole una relazione intensa e totalizzante cosicché convince la ballerina ad abbandonare il lavoro 
e a vivere con lui in un povera soffitta. Pian piano l’amore cede davanti alle esigenze materiali della vita: Eva lascia Enrico che 
diventa un apprezzato artista solo adeguandosi ai gusti del pubblico. I due si incontrano dopo molto tempo ma Eva, al contrario di 
Enrico, non vuole più alcuna relazione con lui. Enrico sfida e uccide in duello l’amante di lei ma poi, ammalatosi di tisi, torna in 
Sicilia dove lo attende, ormai morente, la famiglia. Il romanzo mostra la sconfitta dei due grandi ideali dell’artista: l’amore e 
l’arte, entrambi sottratti all’idealizzazione romantica. Il Romanticismo giovanile di Verga è ormai in crisi anche se persiste 
un’idealizzazione della vita agreste siciliana, vista come alternativa al mondo moderno che la ballerina e la città rappresentano. Il 
temi più importante è comunque la lucida riflessione del contrasto tra modernità e artista. Il narratore è un confidente del 
protagonista e testimone delle vicende. 


-Nedda (1874): novella che si ispira alla narrativa filantropico-sociale allora di moda e che presenta per la prima volta le 
tematiche e i personaggi umili siciliani che caratterizzeranno il Verga verista (in questo caso la raccoglitrice di olive Nedda). La 
novella non è però ancora verista in quanto il punto di vista e il linguaggio è quello di un borghese e non quello degli umili, 
manca l’impersonalità, è forte l’ atteggiamento moralistico e difensivo di Verga nei confronti dei personaggi. La vicenda racconta 
la vita dell’orfana Nedda, maltrattata da tutti perché povera e indifesa. Si innamora di un contadino che tuttavia muore cadendo da 
un olivo; lui è però incinta e partorisce. Si rifiuta di abbandonare la figlioletta in un convento, ma, essendo illegittima, è criticata 
dal prete del paese e dalle comari. Sempre più esclusa ed estranea al contesto in cui vive, Nedda vive da sola con la bambina che 
finisce per morire di stenti. Il realismo della vicenda è alleviato dai toni patetici della letteratura tardoromantica e filantropico- 
sociale. 


-Eros (1874): romanzo che racconta la vita del marchese Alberti, uomo cinico e disincantato. Solo alla fine dei propri giorni si 
rende conto che avrebbe potuto evitare l’aridità che lo circonda restando fedele all’amore della moglie. Ma ormai è tardi, questa 
muore per la sofferenza che esso gli ha causato e il marchese decide di suicidarsi. La novità del romanzo sta nell’adozione di un 
narratore impersonale, oggettivo e impassibile che è estraneo alla vicenda. 


-Tigre reale (1875): romanzo dalle tinte fosche e violente di forte ispirazione scapigliata che torna a rappresentare la violenza 
della passione amorosa di una nobile russa, Nata, che è divorata dalla tisi e dalla passione erotica. L’amore è identificato con la 
morte con nella tradizione romantica. Il narratore è un confidente del protagonista e testimone delle vicende. 


-Primavera e altri racconti (1876): raccolta di racconti che si pongono tra Scapigliatura e tardoromanticismo. 


-Lettera a Paolo Verdura sul ciclo della “Marea”(1788) + Dedicatoria a Salvatore Farina della prefazione de “L’amante di 
Gramigna”, una novella della “Vita dei Campi” (1880): due scritti di poetica che testimoniano l’adesione di Verga al Verismo. 
Contengono questi principi: dichiarazione dell’uso dell’impersonalità, volontà di descrivere un “racconto storico, documento 
umano” (+ Zola), narrazione oggettiva, scientificità nell'analisi delle passioni, dramma che è già presente nelle azioni e non deve 
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essere enfatizzato dallo scrittore: l’opera è “fatta da sé” e lo scrittore deve solo narrarla. 


-Vita dei Campi (1880): raccolta di 8 novelle che raccontano la vita di personaggi umili della campagna siciliana. La novità è 
rappresentata dall’adozione completa del punto di vista dal basso, ossia della prospettiva culturale e linguistica degli umili nella 
quale l’autore si cala annullando il proprio punto di vista (il fatto che gli umili in sé fossero protagonisti non era una novità, vedi 
Manzoni). Persistono alcuni elementi romantici che si affiancano a quelli nuovi del Verismo, ed è utile questa tabella: 


Elementi romantici Elementi veristi 
'Amore-morte come tema dominante di molte novelle Impersonalità 
Visione romantica del popolo come portatore di valori arcani Straniamento e rovesciamento 


Sile epico. lirico della nazione 
Tema della roba e della prevalenza del motivo economico 
Tema dell’esclusione ai danni del diverso e del povero 


Come tema dominante che riguarda un po’ tutte le novelle c’è l’ affermazione che chi sfida l’ordine sociale (sia a livello amoroso 
che economico) è destinato ad essere sconfitto; questo porta ad un’ottica di rassegnazione e pessimismo sociale, tipica di Verga. 
Ricordiamo alcuni capolavori e i loro temi e caratteristiche principali: 


1) Rosso Malpelo: descrizione delle leggi sociali secondo cui il forte schiaccia il debole (Rosso Malpelo è prima vittima ma poi è 
carnefice con Ranocchio e con l’asino), stile non è tragico e patetico nonostante la forte storia narrata, rovesciamento del comune 
modo di vedere l’infanzia e la famiglia, popolo malvagio, tema del diverso, impersonalità, uso abbondante del discorso indiretto 
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libero, straniamento, regressione, visione materialistica della vita, tema classico della morte come unica soluzione che diventa una 
novità dato che ad investire questo ideale è un bambino. 


2) La lupa: regressione, ribaltamento figura della madre, tema romantico di amore-passione-morte, tema della roba e 
dell’esclusione, identificazione della Lupa con il paesaggio in una prospettiva non bucolica ma verista, impotenza delle leggi di 
fronte alle passioni. 


3) Cavalleria rusticana: chi sfida l’ordine sociale è destinato a perdere, caratterizzazione psicologica tramite descrizione esteriore, 
tema della roba. 


4) Fantasticheria: novella meta letteraria con finalità di espressione della poetica di Verga; stile e linguaggio borghese 
coerentemente con l’ottica del personaggio principale, espressione dell’idea che è necessario adottare il punto di vista degli umili 
per capirne le scelte (giustifica meccanismo della regressione), “ideale dell’ostrica” + quando ci si distacca dal mondo e dalle sue 
istituzioni (famiglia) si è destinati a fallire, impossibilità per gli umili di modificare la loro vita, presentazione dei personaggi de 
“I Malavoglia” nella cornice di Aci-Trezza. 


-Lettera a Capuana (1881) e Prefazione a “I Malavoglia” (1881): scritti di carattere poetico che mettiamo da soli per alleggerire il 
riassunto ne “I Malavoglia” di cui costituiscono, insieme a “Fantasticheria”, alla lettera a Verdura e alla prefazione del “Conte di 
Carmagnola”, la base teorica. Verga vi dice che: no messa in scena per dare “illusione completa della realtà”, personaggi si 
incontrano “faccia a faccia”; scopo dell’opera è scoprire perché l’uomo vuole cambiare la propria condizione, necessità di uno 
studio da compiere sulle varie classi sociali (Ciclo dei Vinti), dichiarazione di impersonalità e oggettività, teoria della “fiumana 
del progresso”, visione pessimistica del mito del progresso di cui Verga riconosce la validità ma di cui sottolinea anche i limiti, 
vinti=coloro che entrano in una classe sociale che non gli appartiene. 


-I Malavoglia (1881): primo romanzo del Ciclo dei Vinti, è il prodotto in cui sono meglio sintetizzate le posizioni teoriche 
espresse da Verga nei già ricordati scritti di carattere poetico ed è il luogo dove Verga porta alla massima realizzazione quegli 
strumenti già utilizzate nelle novelle (straniamento, indiretto libero ecc..). E’ il compimento del progetto di fondare in Italia un 
romanzo moderno ed è l’opera più importante del Verismo italiano. Verga concepisce quest'opera non come una copia del vero, 
ma come una ricostruzione intellettuale , cioè scientifica, di una vicenda sulla quale lo scrittore si informa attraverso studi di 
antropologia, etnologia, folclore e sociologici (soprattutto 1 “Inchiesta in Sicilia” di Franchetti e Sonnino; a questa componente 
veristica Verga aggiunge anche una propria visione dei fatti, che non si esprime mai direttamente ma risulta come amalgamare 
tutta la vicenda. Questa componente lirica si osserva nella visione un po’romantica della campagna, nel ruolo e nell’unità 
famigliare che si oppongono (in parte) alla modernità e ai suoi valori. Si tenga comunque ben presente che è come una sfumatura, 
un rumore percepibile ma che sta sullo sfondo, e nulla toglie al valore di “studio sociale” del romanzo. Il lavoro intellettuale di 
Verga consiste insomma non creare un ideale che corrisponda alla realtà, dove ben presenti siano i rapporti e le dinamiche che 
l’autore vuole rappresentare; fatto questo lo scrittore va ad applicare quanto da lui elaborato nel reale (non muove direttamente dal 
reale ma applica l’ideale al reale, non fa insomma un lavoro di descrizione ma di invenzione e poi di identificazione). L’opera fu 
talmente innovativa da risultare un completo fiasco, ma nonostante questo Verga si mostrò consapevole della rivoluzione che 
aveva attuato con tale testo. Il romanzo è formato da 15 capitoli, copre gli anni dal 1863 al 1877 e parla dalla famiglia di 
pescatori siciliani Toscano, soprannominata in modo antifrastico “Malavoglia” e che vive a Aci-Trezza. La famiglia è composta 
dal nonno padron “Ntoni, piccolo proprietario che possiede la casa del nespolo e una barca, la Provvidenza; poi c’è suo figlio 
Bastianazzo e la nuora Maruzza, detta Longa; seguono i nipoti ‘Ntoni, Luca, Alessi, Mena e Lia. Per fare la dote a Mena, padron 
‘Ntoni compra a credito con i soldi di un usuraio un carico di lupini ma, durante il loro trasporto, la Provvidenza fa naufragio e 
Bastianazzo muore. Inizia un periodo di disgrazia e miseria per la famiglia che sembra concludersi quando il ricco Brasi Cipolla 
sta per sposare Mena (che in realtà ama il povero carrettiere Alfio); tuttavia l’apparente serenità è turbata dalla notizia della morte 
di Luca nella battaglia di Lissa, un nuovo naufragio della Provvidenza e al desiderio di allontanamento di ‘Ntoni. Padron ‘Ntoni è 
costretto a vendere la barca e la casa per poter appianare i debiti della famiglia. Intanto ‘Ntoni ha conosciuto, a causa della leva 
militare, le grandi città italiane ed è affascinato dal progresso tanto che va a vivere a Triste; torna però a casa più povero di prima 
e inizia a disonorare il nome della famiglia frequentando brutte compagnie. Contemporaneamente un brigadiere corteggia Lia ed 
è proprio questo brigadiere che sorprende ‘Ntoni durante un’azione di contrabbando: nella confusione che ne segue ‘Ntoni 
accoltella l’uomo e viene condannato a 5 anni di carcere. Durante il processo esce fuori la storia della relazione tra Lia e il 
brigadiere; Lia, disonorata, fugge a Catania dove è costretta a fare la prostituta. Trascorrono gli anni di carcere e ‘Ntoni torna a 
casa: durante questo periodo padron ‘Ntoni è morto mentre Alessia, sposatosi, ha riacquistato la casa del nespolo; Mena invece, 
dsentendosi disonorata dalla sorte della sorella, ha rinunciato a sposare Alfio. ‘Ntoni tuttavia capisce di non poter più vivere 
all’interno di quella famiglia di cui ha violato le norme morali e decide di abbondare Aci-Trezza. Le tematiche e i concetti più 
importanti sono questi: 


1) contrasto tra i due ‘Ntoni rappresenta il contrasto tra due generazione diverse, nonché tra la modernità e i suoi rischi e l'insieme 
dei valori incarnati dalla società rurale 


2) luoghi della campagna sono luoghi simbolici e rivestiti di mito (trasporto romantico di Verga ancora presente) 


3) tempo storico (=tempo lineare) si va a inserire di forza nel tempo ciclico della campagna, basato sulle stagioni e sui ritmi 
naturali. Il tempo ciclico è quello degli umili ed ha una caratterizzazione fuori dal tempo, immutabile, mentre il tempo storico è 
una prerogativa della modernità. Equilibrio tra spazio e tempo (cronotopo) distrutto dalla storia: rottura del cronotopo + rottura 


Document shared on www.docsity.com 
Downloaded by: Requiem1 (goroiamanuci@libero.it) 


della famiglia. Prima dell’avvento della modernità c’era un cronotopo idillico che caratterizzava il romanzo famigliare dove la 
vita dei personaggi coincideva con il ciclo della natura e c’era dunque armonia tra uomo e natura. L'avvento della modernità e dei 
suoi ritmi, nonché del suo tempo storico, ha infranto questo equilibrio, e la morte di padron ‘Ntoni e la l’addio a Aci-Trezza di 
‘Ntoni stanno proprio a significare il definitivo avvento della modernità su questa concezione della vita. Tuttavia questo processo 
di rottura del cronotopo idillico porta con sé sofferenza e nostalgia, come mostrano le azioni di ‘Ntoni. 


4) originalità della narrazione dovuta a: ampio uso del discorso indiretto libero per far emergere il punto di vista popolare; ricorso 
a proverbi, metafore, similitudini tipiche del mondo popolare; osmosi tra narratore e personaggi; continua filtrazione dei fatti 
attraverso il commento di un “coro popolare” che porta ad una narrazione pseudo-oggettiva (che risulta oggettiva proprio in 
questa pseudo-oggettività) in cui il lettore non può prendere per vero tutto quello che viene detto; “coro popolare” che ci fa vivere 
la storia così come la vivono i personaggi e permette a Verga di rendersi impersonale e di utilizzare l’artificio dello straniamento. 


5) componente romantica della “religione della famiglia” portatrice di valori ormai perduti ed unità all’interno della famiglia 
dovuta al bisogno utilitaristico di difendersi dalla società (romanticismo si unisce a visione distaccata e verista delle cose) 


6) ideologia conservatrice di Verga proiettata in padron ‘Ntoni che si fa portavoce di ideali come l’eroismo della rassegnazione e 
del lavoro e dell’idea che chi vuole cambiare stato sociale sia un illuso 


7) personaggi che si organizzano in un sistema oppositivo di natura morale: personaggi positivi (ancorati ai valori del passato) e 
personaggi negativi (ricchi dei “disvalori” della modernità, primo fra tutti l’usuario e in generale molti paesani che non esitano a 
pensare ai propri interessi a scapito dei Malavoglia). Questa opposizione da’ luogo nel romanzo a due tonalità espressive (mentre 
unico è il codice linguistico e sintattico: quello dell’italiano parlato dalla borghesia siciliana): un registro lirico-simbolico e uno 
comico-caricaturale usati in modo alternato per descrivere le due categorie di personaggi. 


-Il marito di Elena (1882): romanzo ispirato a “Madame Bovary” ambientato nel mondo altoborghese e nobiliare che riscosse 
molto successo tra il pubblico. E’ la vicenda di Elena, donna che vive di fantasie romantiche, che tradisce il marito Cesare, uomo 
perfettamente inserito nei circuiti della vita rurale ma che risulta completamente inetto nell’ambito cittadino. Cesare, dopo aver 
scoperto il tradimento e meditato di suicidarsi, finisce invece con l’uccidere la moglie. Cade anche l’ideale di superiorità della 
campagna e dei suoi valori positivi rispetto alla città e Verga da’ definitivamente addio agli influssi romantici. 


-Novelle rusticane (1883) e Per le vie (1883): due raccolte di novelle in cui gli ideali positivi romantici cedono definitivamente il 
passo all’ideale della roba e alle leggi dell’interesse e dell’egoismo, che dominano i personaggi di ogni classe scoiale. Il punto di 
vista di Verga si fa più marcatamente pessimistico e materialistico e non c’è più alcuna luce per una possibile illusione 
riformistica (diventa anzi più conservatore). A livello di scrittura questa perde il trasporto dell’epico-lirico e si fa fredda e 
distaccatamente oggettiva. “Novelle rusticane” raccoglie 12 novelle che abbracciano tutte le classi sociali e antepongono l’analisi 
del collettivo, con un’attenta analisi delle dinamiche sociali ed economiche, a quella del singolo (differenza con “Vita dei 
Campi”). Tra i capolavori di questa raccolta ci sono “La roba” e “Libertà”. “Per le vie” raccoglie anch’essa 12 novelle di 
ambientazione milanese dove Verga, sul modello di Zola, si sofferma a descrivere le condizioni di vita delle classi popolari della 
grande città industriale. Dominano i rapporti di forza, l'egoismo individuale mentre è negata ogni possibilità di egualitarismo 
sociale. Il motivo principale è quello dell’esclusione, che arriva fino al risultato estremo in “L’ultima giornata”. 


-Cavalleria rusticana (1884): messa in scena della novella omonima che riscuote grande successo. 
-Drammi intimi (1884): novella ambientata nel mondo altoborghese e nobiliare che riscosse molto successo tra il grande pubblico. 


-Vagabondaggio (1887): raccolta di 12 novelle di ambiente siciliano, contadino e borghese, in cui il pessimismo di Verga si fa 
ancora più marcato e porta alla creazione di personaggi cinici senza contraddizioni interne e dove domina un’inerzia rassegnata 
sullo scorrere della vita. 


-Mastro-don Gesualdo (1889): secondo romanzo del Ciclo dei Vinti, è composto da 21 capitoli divisi in 4 parti e abbraccia un arco 
temporale molto lungo, dal 1820-1821 al 1848-1849 descrivendo così anche l’evoluzione e il passaggio da una vecchia ad una 
nuova generazione. Gesualdo che ambisce ad un’ascesa sociale decide di sposare la nobile decaduta Bianca Trao, sprovvista di 
dote e che ha una relazione illecita con il cugino. Le nozze si celebrano tra la disapprovazione generale e tra la totale distanza tra 
i due sposi. Gesualdo diventa però il più ricco del paese grazie alla vittoria nell’aste per le terre comunali e grazie all’appoggio 
che da’ ai movimenti carbonari solo per scalzare i nobili; si arricchisce anche grazie al prestito fatto a un certo don Ninì che sta 
corteggiando un’attrice e che la madre, una baronessa, vuole diseredare (siamo alla parte seconda e corre l’anno 1821). La parte 
terza inizia con la storia di Isabella, figlia di Gesualdo ma nata probabilmente da una relazione tra Ninì e Bianca. L’azione si 
sposta poi nel podere di Mangalavite dove la famiglia si è spostata a causa dell’epidemia di colera che ha colpito la Sicilia 
(episodio storico, colera del 1837). Qui giunge anche Isabella che era stata fino ad allora in un collegio a Palermo: si vergogna del 
padre, rozzo ed ignorante. Si innamora del cugino Corrado che non può però sposare perché è povero; il padre la da’ allora in 
sposa al duca di Leyra, nobile in decadenza. La ragazza ha una dote molto alta che si arricchisce ancora quando il duce scopre che 
Isabella è incinta di Corrado. La parte quarta è dedicata alla decadenza di Gesualdo che vive in un ambiente famigliare freddo e 
ostile, è sfruttato dal marito della figlia e relegato nella solitudine più profonda. Muore la moglie Bianca e il popolo in rivolta gli 
saccheggia i magazzini. Alla fine, malato di cancro, muore da solo nel palazzo del genero. Già il nome ossimorico del 
protagonista (Mastro-don) rivela la sua volontà di scalare le gerarchi sociali che è il motivo dominante del romanzo e il motore 
della vicenda. E° utile confrontare il romanzo con i “Malavoglia” per mettere alla luce certe caratteristiche: 
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MALAVOGLIA MASTRO-DON GESUALDO 
Religione della famiglia Famiglia costruita su valori economici e senza affetto 


Coralità e importante rappresentazione del popolo Solitudine sia a livello narrativo (solo la famiglia è presa in 
esame) sia a livello dei singoli personaggi che non riescono a 
comunicare tra loro (incomunicabilità tema centrale) 


Voce narrante=voce degli umili cioè i contadini e pescatori di|Polifonia: la voce narrante abbraccia più punti di vista di varie 
classi sociali 


Struttura armonica della vicenda Struttura frammentata e a blocchi 


Nel sistema dei personaggi le figure femminili sono accomunate dal fatto di essere vittime delle leggi sociali ed economiche: né 


Isabella né Bianca possono sposare gli uomini che amano per ragioni di denaro. Il tratto più drammatico della vicenda, oltre al 
clima di finzione e affettamento che accompagna i momenti della vita famigliare, è il fatto che chi non segue la logica del 
guadagno sia considerato un romantico e dunque venga escluso e non preso nemmeno in considerazione (le donne che vogliono 
sposarsi per amore), mentre chi la segue finisce comunque per essere escluso e solo, un vinto e un estraneo all’interno della 
società in cui ha lottato per inserirsi (così è per Gesualdo nel palazzo raffinato e nobile del genero in cui è completamente fuori 
posto, abituato ad uno stile di vita completamente diverso). Su questo aspetto dell’impossibilità del cambiamento sociale è chiaro 
quanto Verga esprime in “Fantasticheria”. 


-I ricordi del capitano d’ Arce (1891): raccolta di racconti ambientati nell’alta borghesia e nella nobiltà. 
-Don Candeloro e C.i (1894): raccolta di racconti ambientati nel mondo popolare e borghese siciliano. 


-La caccia al lupo (1897): novella di ambientazione siciliana e che riprende il modello dei personaggi di “Vita dei Campi” ma 
senza più alcuna carica passionale ed eroica. Sono personaggi squallidi e foschi, meschini e sadici. 


-La lupa (1900): adattamento teatrale della novella omonima. 
-Dal tuo al mio (1903): dramma teatrale in cui rappresenta la lotta di classe nelle zolfatare da una prospettiva antisocialista. 


Lasciamo ora da parte la prosa e osserviamo la poesia in Italia dalla seconda metà del 1800. Rispetto all’Europa dove si andava 
affermando la poesia simbolista nata in Francia, l’Italia presenta un ritardo e continua a vedere la presenza del Secondo 
Romanticismo di Prati e Aleardi e soprattutto del classicismo di Carducci. Manca una lingua poetica moderna come quella 
sviluppatasi in Francia mentre diventa quasi egemone il linguaggio aulico e dotto. L’influenza di Baudelaire è colta solo dalla 
Scapigliatura che accoglie in poesia i temi cari del poeta francese: gusto del macabro e degli scontri violenti, motivo della vita 
quotidiana, atteggiamenti del poeta maledetto, realismo. Tra gli scapigliati spiccano Praga, Arrigo Boito e Camerana. Il loro 
rinnovamento tematico e formale fu però un tentativo velleitario e non riscosse alcun successo. Un poeta che invece cercò di 
mediare le nuove posizioni simboliste con la tradizione classicista e romantica italiana fu lo scapigliato di seconda generazione 
Gian Pietro Lucini (1867-1914) che introdusse in Italia il verso libero e il simbolismo d’avanguardia francese tenendo sempre ben 
presente la figura del poeta-vate così come era rappresentata da Carducci. 


Giosuè Carducci 


Vita: -1835: nasce in Versilia ma vive a Bolgheri, nella Maremma Pisana. Il padre è medico e lui studia e legge i classici nella sua 
biblioteca, nonché opere di autori contemporanei. 


-1853: entra alla Normale a Pisa 


-1853-1860: si dichiara “scudiero dei classici” e fonda, nel 1856, la società degli “Amici pedanti”, gruppo di intellettuali 
classicisti il cui scopo era “italianizzare” la lirica italiana attraverso il riferimento alla tradizione classicistica nazionale. Intanto 
insegna retorica alle superiori a San Miniato al Tedesco. 


-1860-1871: ottiene la cattedra di eloquenza (=letteratura italiana) a Bologna dove si trasferisce. Si avvicina a posizioni 
repubblicane e giacobine, si iscrive alla massoneria e si avvicina al socialismo promuovendo lo sviluppo risorgimentale. Nel 1870 
gli muore il figlio Dante. 


-1872-1889: fase della maturità poetica e avvicinamento alla monarchia e alla politica imperialistica di Crispi, di cui il poeta 
divenne amico. Viene nominato deputato per due volte. 


-1890-1907: viene nominato senatore e poi Cavaliere di Gran Croce; nel 1906 ottiene il Nobel per la letteratura (prima volta che il 
premio viene assegnato ad un italiano) e muore l’anno successivo a Bologna per broncopolmonite. 


Opere e poetica: poeta-professore, fu il poeta più importante della metà del 1800 in Italia. Visto da tutti come poeta-vate di 
un’Italia che si riuniva proprio attorno alla tradizione letteraria e alla storia dell’antica Roma, Carducci seppe calare tematiche 
moderne ed attuali in strutture e immagini classiche, influenzando profondamente anche l’attività dei successivi D’Annunzio e 
Pascoli. Reagì al sentimentalismo e al romanticismo esasperato sia degli scapigliati sia di Prati e Aleardi, proponendo un ritorno 
alla realtà, alla storia, alla ragione e ai problemi morali e politici. Inizialmente il classicismo di Carducci è di tipo giacobino e 
dunque repubblicano e antitirannico simile a quello di Foscolo; importante è la lezione materialista e laica dei classici, che lo 
portano a posizione di acceso anticlericalismo. Concluso il processo risorgimentale nel 1871, il poeta rimane deluso delle sue 


Document shared on www.docsity.com 
Downloaded by: Requiem1 (goroiamanuci@libero.it) 


conseguenze e si avvicina alla monarchia e alla Chiesa, di cui analizza l’importanza storica: è il momento di consacrazione come 
poeta vate dell’Italia umbertina. A livello di poetica Carducci si scaglia contro: romanticismo di Prati e Aleardi, manzonismo a 
cui rimprovera l’abbassamento stilistico, la Scapigliatura di cui attacca l’esterofilia mentre lui vuole recuperare la tradizione 
classicistica italiana, i veristi che attacca per il carattere basso, umile e prosastico della lingua mentre lui è per uno stile e una 
prosa sostenuti, una retorica lavorata sul modello classico. Carducci vuole introdurre una metrica capace di riprodurre il ritmo 
della metrica classica ed è forse questa la sfida che riesce a vincere con maggior successo. Infine la sua concezione del poeta è 
ben diversa dal generale clima di perdita dell’aureola: per Carducci il poeta deve avere un significato civile, deve cioè essere colui 
che indica i percorsi morali da seguire, raccoglie le memorie del passato e prepara il riscatto del futuro; è anche il creatore e il 
celebratore della bellezza. I temi più importanti della poesia di Carducci sono: classicismo letterario e giacobino della produzione 
giovanile; dopo il 1871 e la delusione risorgimentale prevale invece il tema della fuga verso il passato, sia quello mitico della 
classicità sia quello storico di epoche più gloriose (Grecia, Roma, Medioevo, Rivoluzione francese e italiana) o semplicemente 
più serene (l’infanzia in Maremma): domina un senso di rassegnazione e malinconia ed emerge il tema sepolcrale e della morte 
(- anche lui passa una fase di cristi storica così come era successo per Verga, educato a valori nobili del Risorgimento e del 
Romanticismo che ora vedeva delusi). Se i temi della produzione post 1871 sembrano avvicinarlo al Decadentismo, la forza del 
classicismo di Carducci sta nel rispetto dei generi e dei repertori tematici (a un genere corrisponde un linguaggio, delle 
similitudini precise, delle figure stereotipate ecc..). Inoltre il poeta fu anche un grande critico e filologo di orientamento 
metodologico linguistico; scrisse anche opere in prosa di carattere polemico, autobiografico, oratorio, epistolare. Carducci 
organizzò tutta la sua produzione poetica in sei sezioni che accolgono poesie in parte per ordine cronologico in parte per carattere 
tematico. Le prime 3 sezioni mostrano l’esperienza del classicismo letterario giovanile e giacobino, mentre le seconde tre 
raccolgono le opere della vecchiaia e della maturità. Si tenga presenta che durante la propria vita Carducci pubblicava 
periodicamente ciò che scriveva, solo alla fine raccolse tutto in blocchi a posteriori. Ecco le sezioni che raccolgono tutta la 
produzione poetica di Carducci: 


-Juvenilia: raccoglie soprattutto testi scritti tra 1850 e 1860 che sono generalmente poco originali. 


-Levia gravia: raccoglie soprattutto testi scritti tra 1861 e 1870 non molto originali se non per ] “Inno a Satana” dove una feroce 
critica anticlericale è condotta a partire dall’esaltazione del progresso, identificato nell’immagine del treno. 


-Giambi ed epodi: raccoglie soprattutto testi scritti tra 1867 e 1879 dove sono forti gli accenti satirici e polemici verso la 
modernità condotti sul modello di Orazio e Parini. Spiccano i temi della cronaca e degli eventi storici contemporanei descritti con 
un linguaggio realistico di stampo giornalistico. Il classicismo di Carducci si rinnova profondamente rispetto alle due precedenti 
sezioni. 


-Rime nuove: raccoglie 105 poesie scritte tra 1861 e 1887 (ordine tematico>ordine cronologico). Il motivo civile e satirico lascia 
il posto a quello lirico legato ai ricordi d’infanzia, all’amore, alla morte, alla malinconia verso la storia passata (rievoca 
soprattutto il periodo dell’Italia comunale in lotta contro l’Impero e quello della Rivoluzione francese) e al mito della classicità; il 
tutto si esprime in una generale volontà di evasione nel passato. 


-Odi barbare: raccoglie 50 liriche scritte tra 1873 e 1889, contemporanee a “Rime nuove” ma diverse per l’adozione di una 
metrica “barbara” cioè in cui adatta i metri latini (che ha una metrica quantitativa) alla metrica accentuativa italiana: ne risulta una 
soluzione metrica variabile, dove dipende dalle parole adottate il metro del verso (ad esempio per riprodurre un esametro latino 
usa da senari a novenari). I temi sono gli stessi della sezione precedente anche se è accentuata la malinconia data dalla 
consapevolezza del fatto che il passato è ormai irrecuperabile + tema della fugacità del tempo e del senso della morte. La metrica 
classica stride con i temi moderni e si può così parlare di un classicismo moderno di Carducci. 


-Rime e ritmi: raccoglie 29 poesie scritte tra 1887 e 1899 che usano alternativamente la metrica italiana normale e quella barbara 
(da cui il titolo). Dominano due temi: celebrativo-retorico (Carducci celebra il Regno d’Italia quale poeta vate) e quello intimo- 
malinconico dove si scorge una sensibilità sul tema della morte che anticipa il Decadentismo. 


Per quanto riguarda la produzione in prosa (manca qualcosa ma anche su internet si trova male): 
-Confessioni e battaglie: opera polemica pubblicata in 3 volumi tra 1882 e 1884 dove raccoglie le proprie critiche politiche 


-Polemiche sataniche, Eterno femminino regale: opere in difesa di altre opere o di decisioni politiche (avvicinamento alla 
monarchia) 


-Le risorse di San Miniato al Tedesco: confessione autobiografica 
-Per la morte di Garibaldi: opera dal carattere oratorio destinata ad essere recitata in pubblico, molto retorica e pesante 
-Epistolario: ben 6.000 lettere divise in 22 volumi tra cui spiccano quelle d’amore. 


Il movimento letterario/culturale in parte contemporaneo a Simbolismo e Naturalismo in parte erede della tradizione simbolista è 
il Decadentismo. Convenzionalmente nasce in Francia nel 1883 quando Verlain pubblica su “Le chat noir” un articolo che si apre 
con l’affermazione “Je suis l’Empire à la fine de la decadance” dove cioè l’idea di grandezza e magnificenza è accostata all’idea 
di una generale decadenza (è una risposta alla perdita dell’aureola). Il Decadentismo si pone in contrasto con il positivismo e, in 
campo letterario, con il Naturalismo. Si caratterizza per: irrazionalismo anteposto al razionalismo; concezione dell’artista come 
superiore rispetto al popolo (+ figura del dandy con un marcato soggettivismo e individualismo); scoperta dell’inconscio legata 
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all’esaltazione dell’irrazionale; simbolismo ed analogia come mezzi per spiegare un mondo non più comprensibile con la sola 
ragione; estetismo e arte come ragioni di vita; poeta vate che rivela i segreti dalla natura, presenti sotto gli occhi di tutti ma che 
solo lui coglie; culto della parola. Da questo elenco di caratteristiche è facile notare i molti punti in comune con il Simbolismo. La 
stagione del Decadentismo si pone tra gli anni 1885-1905 e vede come prodotti più rappresentativi e “modelli” tre romanzi: “A 
rebours” di Huysmans del 1884, “The picture of Dorian Grey” di Wilde del 1890 e “Il piacere” di D’Annunzio del 1889. Il 
Decadentismo italiano si sviluppa tra 1890 e 1905 e, rispetto a quello europea, mantiene un forte legame con la tradizione classica 
e risorgimentale. A livello di prosa, oltre a D’Annunzio, è importante il contributo di Antonio Fogazzaro (1842-1911) dove si 
incrociano tendenze romantiche, veriste e decadenti (forse si può approfondire un attimo). I massimi esponenti del Decadentismo 
italiano sono comunque D’ Annunzio e Pascoli. Dato che sono quasi coevi vengono sempre paragonati, e questa tabella ce ne può 
mostrare le differenze e le analogie: 


PASCOLI D'ANNUNZIO 


Formazione classica e scarso interesse per la poesia europea|Cultura moderna e aggiornata, contatti con il Simbolismo 
contemporanea francese 


Appartiene al filone del Simbolismo decadente ‘Appartiene al filone del Simbolismo decadente 


Abbiamo appena parlato di Simbolismo decadente; il termina vuole designare la continuità con il movimento simbolista e ha 
queste caratteristiche: si ispira a Baudelaire, uso della logica simmetrica dell’inconscio, identificazione tra io e mondo: dando 
voce a se stesso il poeta esprime il mondo, valorizzazione della parola che crea una realtà nuova, linguaggio che proviene dal 
profondo dell’io e collega il poeta con il mondo. Comune a questi due autori è la volontà di opporsi, in modi differenti, alla 
perdita dell’ aureola da parte del poeta. 


Giovanni Pascoli 
Vita: -1855: nasce a Forlì. E’ quarto di 10 fratelli e trascorre un’infanzia agiata. 


-1867: il padre viene ucciso da una fucilata mentre torna a casa. Pascoli indagherà sul delitto personalmente che resterà però 
impunito. Muoiono pochi anni dopo anche la madre e 2 fratelli e Pascoli deve abbandonare il liceo di Urbino. 


-1871: si trasferisce a Rimini con i fratelli. 
-1873: vince una borsa di studio per la Facoltà di Lettere all’Università di Bologna 


-1876: per aver partecipato ad una protesta contro il Ministero della Pubblica Istruzione perde la borsa di studio e deve 
abbandonare l’università. Muore il fratello maggiore Giacomo e Pascoli diviene il capofamiglia. 


-1879: si è avvicinato all'ambiente socialista e, dopo una protesta, è arrestato e passa alcuni mesi in carcere a Bologna. da questo 
momento di allontana per sempre dalla politica e torna a studiare. 


-1882: si laurea in letteratura greca e inizia ad insegnare il diversi licei d’Italia (Matera, Massa e Livorno). 


-1887: si stabilisce a Massa dove vuole ricreare il nido famigliare. Richiama così dal convento le sorelle Ida e Maria, delle quali è 
ossessivamente geloso. Vive con dolore e angoscia il matrimonio di Ida nel 1895, mentre lui esclude dalla sua vita qualsiasi 
relazione amorosa extra-famigliare. 


-1892: vince per la prima volta (vincerà ben 12 volte) un premio di poesia in latino ad Amsterdam. 


-1895: si stabilisce con Maria a Castelvecchio di Barga (Lucca). Maria vivrà con lui fino alla morte e curerà e raccoglierà tutta la 
sua produzione dopo la morte. Viene nominato professore di grammatica greca e latina all’ Università di Bologna. 


-1897-1903: insegna (e vive) all’Università di Messina 

-1903: insegna all’Università di Pisa. 

-1905: diviene titolare, dopo Carducci, della cattedra di eloquenza a Bologna. 

-1912: si dichiara favorevole all’invasione della Libia. Muore lo stesso anno a Bologna. 


Opere e poetica: Pascoli è un poeta di passaggio tra 1800 e 1900, nonché l’unica alternativa del periodo al superomismo 
dannunziano. Combina tradizione (era infatti un grande grecista e latinista) e innovazione, dove risente, quasi 
“inconsapevolmente” (nel senso che non conosce granché della produzione letteraria europea del tempo, né gliene importava) 
degli influssi simbolisti e decadenti. Per Pascoli il poeta è il fanciullino; il fanciullino è la parte dell’uomo che, per via intuitiva e 
arazionale, coglie momenti e legami della natura che l’adulto non riesce ad osservare; è presente in ognuno e attraverso la poesia 
il poeta da’ voce al fanciullino. Questo procedimento, a livello poetico, si attua attraverso una poesia simbolica, analogica e che 
sfrutta le associazioni tipiche della logica simmetrica. Pascoli vede il poeta come vate, unico interprete di una verità assoluta 
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celata dietro una fitta rete di simboli che solo il poeta sa interpretare e spiegare. Infine, in secondo la tradizione classica, la poesia 
ha per lui valore o consolatorio o serve come mezzo di coesione nazionale in quanto celebra valori e miti della borghesia 
(famiglia, stato, lavoro): ha dunque un’utilità sociale che serve a garantire la stabilità sociale. Come critico, disciplina alla quale il 
poeta si dedicò soprattutto su Dante e Leopardi, tende a ricondurre a sé ciò che gli altri poeti dicono, offrendo lavori stucchevoli e 
carichi di quel soggettivismo che caratterizza la sua poesia (si vuole mettere in mostra anche se ciò che andrebbe messo in mostra 
sarebbe il lavoro degli altri). Scrisse in prosa anche diversi interventi di carattere letterario sulle riviste del tempo. Ecco adesso le 
opere di Pascoli (manca qualcosa): 


-Myricae: più importante e riuscita raccolta poetica di Pascoli, vide ben 5 edizioni. La prima, del 1891, conteneva solo 22 testi, 
mentre l’ultima, del 1900, conta 156 testi. L’opera accoglie circa 30 anni di produzione poetica ed ha come caratteristica 
dominante la frammentarietà sia a livello di macrostruttura, sia a livello di ogni singolo testo, dove il poeta ci mostra una serie di 
immagini che non si fondono mai completamente. Dalla poetica del fanciullino Pascoli desume come cifra stilistica il simbolismo, 
il che porta il poeta ad associare impressioni ricavate dal mondo naturale a significati simbolici che rimandano a sentimenti di 
mistero e sospensione, spesso di minaccia e timore. Domina il soggettivismo e l’andamento lirico-simbolico mentre a livello di 
linguaggio vige l’attenzione alla parola, all’attenta scelta di ogni singolo termine: l’uso di termini popolari o tecnici non si 
configura quindi come un’istanza di realismo bensì come il risultato di quella religione della parola tipica del Decadentismo. Il 
titolo deriva da un passo delle Bucoliche virgiliane, riportato da Pascoli come epigrafe al volume: “Arbusta iuvant humilesque 
myricae”. Tale richiamo rimanda sia al modello classico sia alla volontà di Pascoli di affrontare temi umili così com’è la tamerice. 
La raccolta è divisa in 15 sezioni: ogni sezioni raccoglie poesie scritte con lo stesso metro, ed ogni sezione ha anche dei temi 
principali. “Myricae” rivela la volontà di Pascoli di presentare il contrasto tra dolore della storia, governata dalla malvagità e il cui 
emblema è visto nella prematura morta paterna, e pace armonica della natura, la cui descrizione risulta tuttavia per niente serena: 
il tema dominante della morte penetra infatti anche nella natura, creando effetti tenebrosi e misteriosi. L’io poetico assume nella 
raccolta due direzioni opposte nell’idea di “ribellarsi” alla condizione di morte che pervade la natura: da una parte cerca una 
propria collocazione sociale ed un compito che ne legittimi l’esistenza (senso di colpa nell’essere vivo) dall’altra regredisce ad 
uno stato infantile, che nega l’esistenza stessa della vita adulta del poeta ormai maturo. La tensione tra questi due poli opposti è 
l'elemento di bellezze della raccolta. Spesso davanti al clima di morte che circonda il poeta l’unica soluzione è il rifugio, da cui il 
tema del nido. La natura idillica che Pascoli voleva descrivere è costantemente turbata dall’incombere della morte ; la natura parla 
al poeta un linguaggio pregrammaticale, che Pascoli prova ad esprimere con i mezzi della lingua: è il famoso fonosimbolismo, 
cioè un simbolismo dei suoni, dove ciò che il poeta sente ed esprime attraverso onomatopee e mezzi fonici richiama ad altro, 
spesso minaccioso e oscuro. Per l’attenzione tutta nuova che Pascoli dedica alla descrizione del particolare si usa parlare di 
simbolismo impressionistico dove il secondo termine fa riferimento all’attenzione con la quale il poeta osserva ciò che lo circonda 
e l’attenzione con cui lo riproduce (da qui l’attenzione estrema alla parola, per cui proliferano tecnicismi, voci dialettali e 
popolari) mentre il primo indica come ogni descrizione richiami altro, sia immagine di un’altra cosa, come se dietro l'impressione 
che il poeta registra ci fosse qualcosa di taciuto, proibito o rimosso, al quale si può solo alludere. Insomma gli elementi naturali 
acquistano valore simbolico. A livello di metrica i metri usati sono molti anche domina il novenario (di matrice latina, poco usato 
nella poesia italiana) mentre a livello di linguaggio, oltre a quanto già detto, stupisce l’ampiezza del lessico usato. Tra le poesie 
più famose della raccolta ci sono: 


1) Lavandare 
2) X Agosto 

3) Temporale 
4) L’assiuolo 
5) Novembre 


-Il fanciullino (1897): più importante dichiarazione di poetica di Pascoli sotto forma di un articolo pubblicato sulla rivista 
fiorentina “Il Marzocco”. Dice: la ragione soffoca il fanciullino, il quale può superare i confini della realtà attraverso 
l'immaginazione; per la sua capacità di stupirsi di fronte ad ogni cosa è paragonato agli antichi: indubbia è la lezione leopardiana. 
Inoltre il poeta ci dice che la poesia del fanciullino ha un valore morale e sociale in quanto rivela la vera essenza delle cose. 


-Poemetti (1897): raccolta poetica dove Pascoli vuole superare il frammentismo di “Myricae”; per far questo la tendenza narrativa 
si fa maggiore di quella lirico-simbolica e i testi diventano più lunghi e collegati tra loro. Pascoli esprime l’umanitarismo 
populistico tipico della borghesia, che rappresenta la dignitosa sofferenza del mondo popolare e denuncia le ingiustizie sociali 
(necessità dell’emigrazione in primis). Alla negatività e alla corruzione della società di massa Pascoli contrappone il mito della 
poesia e della bontà naturale, che si esprime nella vita umile dei contadini. Tuttavia anche qui la natura non è esente da turbamenti 
e, forse per la sua volontà di essere caratterizzata come idillica e felice, il tema della morte e della decadenza che vi si insinua 
risulta anche più forte che altrove (come in “Digitale purpurea”): non a caso è considerata questa la raccolta poetica più vicina al 
Decadentismo. A livello metrico il poeta utilizza la terzina dantesca data l’inclinazione narrativa e l’impegno sociale. Anche sul 
piano linguistico questa raccolta mostra una grande tendenza allo sperimentalismo, che si risolve nell’uso di termini dialettali e 
italianizzazioni di termini inglesi come in “Italy” (compresa in “Primi poemetti” vedi sotto). 
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-Canti di Castelvecchio (1903): raccolta di poesia uscite per la prima volta a Bologna e poi riedita, per ben 6 volte e con poche 
aggiunte, fino al 1912. Il titolo richiama il paese dove Pascoli visse, insieme alla sorella, in Toscana. La tendenza lirico-simbolica 
indica la continuità con “Myricae” di cui però i “Canti” sembrano una copia sbiadita. I temi principali della raccolta sono quello 
famigliare, incentrato soprattutto sulla morte del padre, e quello della natura, improntato sul trascorrere delle stagioni. Questi due 
temi trovano un raccordo nel destino di nascita e morte che accomuna sia l’uomo che la natura: se l'alternanza delle stagione è 
però naturale e percepita in modo sereno, la morte del padre è ingiusta e innaturale, fonte di angoscia e tormento per il poeta 
(come in “Myricae”). Il titolo risente anche l’influenza dei “Canti” di Leopardi da cui Pascoli recupera il soggettivismo e il tema 
del rapporto uomo-natura. A livello linguistico e metrico il poeta spazia in metri poco utilizzati nella lirica italiana di ispirazione 
greca, mentre utilizza un linguaggio che tenda al sublime sia dal basso, tramite preziosismi di voci tecniche o popolari, sia 
dall’alto, attraverso il ricorso di termini aulici. Nella raccolta si trova una della poesie più rappresentative di Pascoli, “Il 
gelsomino notturno”. 


-Primi poemetti (1904): terza e definitiva edizione dei “Poemetti” (vedi sopra); non presenta cose di notevole diversità. 


-Poemi conviviali (1904): raccolta di 17 poemetti scritti nel decennio precedente che mostrano un preziosismo erudito di una 
poesia che, lontana dai temi storici e vista in una prospettiva atemporale, si misura con i grandi ed eterni temi della vita e della 
morte. Il linguaggio classico è riprodotto attraverso l’suo di termini tecnici e grecismi, oltre all’abbondante uso di nomi propri di 
origine erudita. Domina un senso di vanità che coinvolge tutte le cose, calato in un'ambientazione greca ed esotica che diviene la 
cornice di turbamenti moderni. E’ forte l’influenza del Decadentismo, di un arte che si specchia e si apprezza da sola, nella sua 
elaborazione e nella sua perfezione formale. 


-Odi e Inni (1906): raccolta di poesie ispirate a temi storico-civili pubblicate da un Pascoli che vuole proporsi come nuovo poeta 
vate d’Italia, dopo la morte di Carducci avvenuta lo stesso anno. La raccolta comunque raccoglie poesie scritte nel decennio 
precedente (scritte dunque insieme alle poesie di “Myricae”). L’approdo ad una poesia civile è l’esito della poetica del fanciullino: 
poiché il fanciullino coglie l’essenza delle cose, deve essere lui ad indicare la strada agli altri e a ergersi quale guida morale e 
civile. Diviene evidente la tendenza nazionalistica di Pascoli poggiata sul carattere fortemente popolare della nazione italiana che 
garantisce il diritto di affermazioni. A livello di temi quelli storici si fondono a quelli mitici e leggendari, mentre lo stile è di 
un’eloquenza elementare e pedagogica. 


-Canzoni di re Ezio (1908-1909): raccolta di poesie dedicata a descrivere il Medioevo e pubblicate postume. 


-Nuovi poemetti (1909): raccolta di poesie dove si affaccia il nazionalismo piccolo-borghese dell’ultimo Pascoli e dove il poeta 
cerca di superare il frammentismo di “Myricae” per una costruzione più omogenea e sostenuta. 


-Poemi italici (1911): celebra due grandi personaggi italiani (Paolo Uccello e Rossini) e l’Italia in generale. 


-La grande Proletaria si è mossa (1911): discorso pronunciato a sostegno dell’invasione della Libia nel quale Pascoli si fa 
portavoce della volontà dell’Italia piccolo-borghese, che vedeva nell’impresa una possibilità di guadagno. Giustifica l'invasione 
dal punto di vista morale sostenendo che la nostra cultura sia superiore a quella libica; dal punti di vista utilitaristico afferma che 
la conquista della Libia potrebbe placare la piaga dell’emigrazione, fortissima in quegli anni, dando nuovi possibilità di lavoro. 


-Poemi del Risorgimento (1911-1912): raccolta incompiuta dove voleva celebrare il Risorgimento italiano. 


-Carmina: raccolta di tutte le poesie in latino scritte da Pascoli, fu pubblicata postuma. E’ notevole come Pascoli sia riuscito a 
riprodurre la tensione simbolica e dei turbamenti moderni attraverso una lingua morta, i cui termini erano diversi dagli attuali ma 
che Pascoli padroneggiava perfettamente. 


Gabriele D’Annunzio 
Vita: -1863: nasce a Pescara da Francesco Rapagnetta (il cognome adottato in seguito è quello di un ricco zio adottivo) 


-1881: dopo aver frequentato il Liceo a Prato, si trasferisce a Roma dove si iscrive, senza laurearsi, a Lettere. Lavora per giornali 
e riviste come cronista mondano ed entra a far parte dell’ambiente aristocratico romano. Ha molti amori che lo portano sulla 
bocca di tutti. 


-1883: fugge e si sposa con la duchessa Maria Hardouin da cui ha 3 figli. Compone molti lavori in versi. 
-1887: ha un nuovo amore, che nelle poesie canta con il nome di Barbara. 


-1891-1893: fugge a Napoli con una nuova donna dalla quale ha una figlia; subisce una condanna per adulterio dato che la donna 
era sposata 


-1894: inizio del rapporto con la famosissima attrice Eleonora Duse. Iniziano anche i problemi economici a causa della sua vita 
dispendiosa e dei debiti famigliari. 


-1897: è eletto deputato con la Destra ma, tre anni dopo, in seguito alle dure repressioni di Pelloux, passa alla Sinistra. 


-1898-1910: vive a Settignano, vicino a Firenze, nella lussuosa villa chiamata “la Capponcina”. Intano nel 1905 è finita la 
relazione con la Duse e si frequenta con un’altra donna con la quale persegue una vita dispendiosa. 
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-1910-1915: pieno di debiti per la vita dispendiosa va in Francia dove rimane in quello che chiama “esilio volontario”; ha altre 
eclatanti avventure erotiche e sentimentali. Scrive opere teatrali in francese e collabora con il “Corriere della Sera”. 


-1915: scoppiata la guerra torna in Italia e si schiera con gli interventisti; partecipa in prima persona ad ardite azioni aeree, navali 
e terrestri. 


-1916: perde l’occhio destro in un incidente aereo. 


-1919: promuove l’invasione della città di Fiume, non annessa all’Italia nonostante la vittoria in guerra. La invade con delle 
truppe paramilitari ma è costretto ad abbandonarla per l’intervento delle forze governative. 


-1921-1938: si ritira sul Lago di Garda nella villa chiamata “Il Vittoriale degli Italiani”, una sorta di museo auto dedicato nella 
quale vive in disparte con un’ennesima donna e senza rinunciare ad altre avventure amorose. Cura l'edizione delle proprie opere 
fino alla morte nel 1938. 


Opere e poetica: D’ Annunzio è uno dei pochi scrittori italiani del 1900 ad avere fama europea ed è il primo scrittore che seppe 
completamente calarsi nell’ottica del mercato moderno del libro, sempre pronto ad autopubblicizzarsi con azioni eclatanti e 
riuscendo a fissarsi nella mente dei lettori. L’ideologia di D’ Annunzio è molto complessa e il motivo guida di tutte le sue scelte 
sembra una forte volontà esibizionistica a cui si accompagna un certo opportunismo nel voler sempre stare dalla parte “giusta”: si 
spiegano così le sue ardite scelte politiche, dove è comunque sempre forte il nazionalismo, e anche il suo stile di vita dissoluto, 
volto all’affermazione di sé sopra qualsiasi altro ideale. Come poeta D’Annunzio disprezza le masse e si oppone alla caduta 
dell’aureola proponendosi quale modello inimitabile di vita: il suo rapporto con il pubblico è tuttavia complesso in quanto, pur 
negandolo, il poeta si mostra abilissimo nel comprenderne i gusti (spazia dal romanzo al teatro alla lirica), adattare la propria 
produzioni a questi gusti e inserirsi con successo nel mercato librario. La conciliazione tra ideale di superiorità dell’artista e 
necessità di vendere e piacere al pubblico trova un conciliazione nel far coincidere tanto l’arte quanto la vita stessa con il culto del 
Bello: da qui nasce l’estetismo dannunziano. A livello di poetica D’ Annunzio è con Pascoli uno dei grandi cultori della parola e si 
inserisce all’interno dei meccanismi del simbolismo (analogia, ogni cosa è un’altra, identificazione tra uomo e natura..). Scrisse 
molti articoli di giornale e intervenne da protagonista nel dibattito della Prima Guerra Mondiale e in generale su molte questioni 
pubbliche (fu anche Parlamentare). Importante nella produzione di D’Annunzio fu la scoperta delle opere di Nietzsche che il 
poeta non interpretò in profondità ma prese “a pillole”, estrapolando concetti sotto l’effetto di una suggestione e ammirazione 
letteraria. Ecco le opere: 


-Primo vere (1879): raccolta poetica pubblicata a spese del padre a soli 16 anni, conta circa 30 poesie di ispirazione carducciana e 
con l’uso della metrica barbara. Si mostra anche una ricerca di musicalità tipica del Decadentismo e del D’Annunzio maturo. 


-Canto novo (1882): raccolta di oltre 60 poesie dove domina uno scenario naturale nel quale il poeta inizia a mostrare la sua 
vitalità panica. Nel paesaggio naturale il soggetto vive la propria presenza corporea come una riscoperta di sé stesso, un ritorno 
all’autenticità capace di prescindere dalla civiltà e dalla storia; anche l’amore è vissuto come una forza animalesca e primitiva. I 
toni oscillano tra il classicismo di Carducci e il preziosismo del parnassianesimo (simile al Decadentismo). La raccolta venne 
riedita nel 1896 e conteneva solo 23 dei canti originari, mentre più marcato è il panismo e il superomismo desunto da Nietzsche. 


-Terra Vergine (1882): prima 9 poi 11 bozzetti (novelle) di ambientazione abruzzese. Rispetto a Verga e alla novellistica del 
Verismo manca l’impersonalità e l’analisi scientifica, mentre è presenta una visione deterministica e negativa della natura umana 
che si esprime in rappresentazioni spesso crude di atti estremi e bestiali. Al centro è sempre la natura, quella rustica e selvaggia 
della campagna abruzzese attraverso cui l’autore vuole esaltare una vitalità primitiva e un verginità intaccata dall'uomo. Al tema 
della natura si intreccia quello erotico. 


-Intermezzo di rime (1884): raccolta di poesie profondamente diversa dalle precedenti nella quale D’ Annunzio si rinnova sia dal 
punto di vista formale che tematico. Abbandona infatti il metro barbaro per forme metriche tradizionali mentre rovescia il tema 
vitalistico e panico in virtù di atmosfera decadenti e degradate, di corruzione e di disfacimento. Trovano posto nelle 
rappresentazioni degradate figure femminili, amori lasciavi e scene spinte di sesso, che costarono al poeta numerose critiche. 
L’opera risente l’influsso dell’ambiente aristocratico di Roma, assetato di prodotti scandalosi e scabrosi, ai quali D’ Annunzio 
mostra di sapersi adattare. L’opera venne riedita nel 1894 fortemente rielaborata. 


-Isaotta Guttadauro ed altre poesie (1886): raccolta poetica divisa successivamente in 2 libri distinti (“L’Isotteo” e “La Chimera”) 
e poi riuniti a partire dal 1890. D’Annunzio si confronta con i grandi modelli del passato sia a livello formale che tematico 
cosicché la raccolta accoglie situazioni letterari e schemi metrici diversissimi che vengono rivisti e attualizzati nel gusto 
dell’estetismo decadente. Ne “L’Isotteo” prevale il tema erotico calato nell'ambiente cortigiano del 1300-1400, mentre ne “La 
Chimera” il poeta descrive un interminabile catalogo di oggetti o situazioni trattate come oggetti descritte come se la realtà 
circostante avesse smesso di esistere. 


-Il piacere (1889): primo romanzo di D’ Annunzio, è considerato uno dei manifesti del Decadentismo europeo. Il protagonista del 
romanzo è Andrea Sperelli, esteta alter ego di D’ Annunzio: questo vive l’arte come valore assoluto, la vita stessa viene concepita 
come arte. Tuttavia la sua concezione entra più volte in crisi data la sovrapposizione tra i due piani di vita ed arte: spesso si trova 
costretto a subordinare la morale ad una visione estetica della vita e, alla fine, risulta uno sconfitto. Il vero centro della narrazione 
è proprio la psicologia di Andrea, che lo scrittore analizza nei vari momenti della storia; forte è quindi l’influsso del Naturalismo 
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e diversamente non poteva essere dato che era quello il modello dominante al tempo. Tra i motti di Andrea che sono importanti 


» 6 


per capire l’ideale di vita dell’estetismo ed anche la sua inevitabile crisi ricordiamo: “habere non haberi”, “fare la vita”, “seme del 
sofisma”, “avidità del piacere”. La vicenda: Andrea Sperelli è un nobile romano (nato però in Abruzzo) che vive a Roma. Il suo 
amore per Elena Muti, anch'essa nobile, conosciuta ad una festa mondana, termina con la sua fuga da Roma, così Andrea, dopo la 
definitiva separazione da lei, si lascia andare ad altri incontri amorosi. Ferito durante un duello, Andrea viene ospitato dalla cugina 
nella villa di Schifanoja a Francavilla, dove conosce la ricca Maria Ferres diversissima da Elena e moglie del ministro del 
Guatemala, di cui subito s'innamora e dalla quale viene ricambiato. Andrea, appena guarisce, torna a Roma e si rituffa nella sua 
solita vita mondana. Anche Elena è tornata a Roma dopo due anni, durante i quali aveva preso in seconde nozze Lord Heathfield. 
Andrea è combattuto da due amori: Elena, sensuale e accattivante, e Maria, delicata e spirituale, anche lei trasferitasi a Roma con 
il marito e la figlia Delfina. Presto Andrea viene a sapere di una crisi finanziaria del marito di Maria che è costretto a trasferirsi 
con tutta la famiglia. Prima di partire, Maria vuole concedersi per l'ultima notte ad Andrea, ma lui, essendo troppo innamorato di 
Elena, rovina tutto chiamandola con il nome dell’altra. Ad Andrea, fallito il suo progetto di vita come esteta, non resta che la 
solitudine e la consapevolezza di stare osservando un'epoca storica che cambia: ossia, il passaggio del potere della nobiltà di 
Roma, ancora cultrice dell’estetismo e del bello, alla democrazia popolare “che molte belle cose e rare sommerge”. 


-Elegie romane (1892): raccolta di poesie che utilizzano il metro barbaro e vedono ambientazioni languide e malinconiche dove si 
ambienta un amore al tramonto. 


-Giovanni Episcopo (1892): secondo romanzo di D’ Annunzio di ispirazione dostojevskiana e con molti punti in comune con il 
verismo e il naturalismo per la precisione della narrazione dei fatti. Giovanni Episcopo è un impiegato che conduce una vita 
mediocre e, dopo il lavoro, cena tutte le sere nella medesima pensione coi colleghi. Lì conosce una cameriera giovane e piacente, 
Ginevra, di cui si invaghisce e che poi sposerà. Intanto, un suo collega, Giulio Wanzer, di cui Episcopo subiva il fascino in quanto 
persona risoluta e aggressiva, l'opposto del suo carattere, sottrae dei soldi dalla Tesoreria e scappa in Argentina. Passati pochi 
giorni dal matrimonio, Ginevra comincia a mutare carattere e diventa più crudele e scostante col marito. Giovanni pensa di poter 
ancora salvare il matrimonio in seguito alla nascita di un figlio, ma la speranza risulta vana. Per i problemi familiari, egli trascura 
i suoi doveri in ufficio e, dopo qualche ammonizione, viene licenziato. Inizia ad affogare le sue frustrazioni nel vino, ed una sera, 
quando il suo vecchio amico Wanzer bussa alla porta e si installa in casa sua, succube della sua personalità, non riesce a muovere 
un dito. Solo quando Wanzer alzerà le mani sulla moglie e sul figlio Giovanni prenderà un coltello dalla cucina e ucciderà 
l'intruso. 


-L’innocente (1892): secondo dei “Romanzi della Rosa”, con “Il piacere” e “Il trionfo della morte”, la narrazione è in prima 
persona ed inizia con una confessione del protagonista ai lettori, ad un anno da un delitto. Non si tratta di un pentimento sincero 
dovuto al rimorso, ma uno sfogo di tensione. Poi avviene il racconto della vicenda in flashback. Tullio Hermil, ex diplomatico e 
ricco proprietario terriero, è da sette anni marito di Giuliana, dalla quale ha avuto due figlie. Uomo dai gusti raffinati e privo di 
moralità, ha un temperamento inquieto e sensuale e tradisce la moglie continuamente. Una grave malattia di Giuliana sembra 
riavvicinarlo a lei, ma è un'illusione. Quando poi, veramente pentito, Tullio torna da lei, deve apprendere che la donna lo ha 
tradito a sua volta e aspetta un figlio dallo scrittore Filippo Arborio; il protagonista comincia a nutrire odio verso "quel figlio non 
suo", sin da quando il bambino è ancora in grembo alla madre. Il nascituro viene visto dai due come un elemento di disturbo del 
loro improbabile amore. Ma la gravidanza è difficile e i coniugi sperano che il bimbo muoia prima di venire alla luce, oppure lo 
uccideranno loro stessi, sollevandosi da un grave problema. Venuto al mondo l'innocente, Giuliana si fa silenziosa complice del 
piano disumano del marito. Tullio, approfittando della breve assenza della governante, espone il bambino al gelo di una notte 
natalizia. Questo ovviamente si ammala e muore poco dopo, fra la disperazione dei parenti e dei servitori. 


-Odi navali (1893): raccolta poetica volta a celebrare la flotta italiana e in particolare l’appena morto ammiraglio Saint-Bon. 
Attraverso una retorica fortemente nazionalista il poeta esalta la forza quale valore insuperabile in un’ottica superomistica. E” 
notevole la differenza tra il registro di questa raccolta e quello molto più introverso e malinconico di “Elegie romane”. 


-Poema paradisiaco (1893): poema che segna una nuova se pur breve fase della ricerca dannunziana dove il poeta accoglie le 
tematiche della bontà e di aspirazione evangeliche desunte da Tolstoj. Emergono la tematica dell’interiorità, del bisogno di 
protezione, di equilibrio e degli affetti famigliari che danno vita ad una poesia più profonda e discreta, in cui comunque 
D’Annunzio non rinuncia mai all’affermazione di sé. E’ un poema unitario che racconta l’allontanamento dalla sensualità e 
dall’erotismo per un ritorno ai sentimenti puri dell’infanzia e ai valori della famiglia. Tratta anche il tema del ricordo, quasi 
assente nella poesia dannunziana se non nelle “Elegie romane”. Il metro è quello dell’endecasillabo sciolto mentre il linguaggio si 
abbassa senza divenire meno letterario, adeguandosi a descrivere situazioni quotidiane e dimessa, realistiche e concrete. 


-Il trionfo della morte (1894): romanzo nel quale appare una coscienza di crisi e uno spirito autocritico estrani a tutta la 
produzione precedente. Il protagonista è simile ad Andrea Sperelli e nuovo alter ego di D’Annunzio: è un personaggio che vive tra 
vani tentativi si affermazione e che impersona alcune tematiche del Decadentismo di cui mostra anche i successivi sviluppi nel 
1900. (inettitudine dell’io che sarà ripresa da Tozzi, Svevo e Pirandello). Il modello è sempre il romanzo naturalista a cui si 
affianca l’esperienza della lettura di Nietzsche. La storia racconta di Giorgio Aurispa, giovane abruzzese colto e raffinato di nobile 
discendenza che ha abbandonato il paese natio per trasferirsi a Roma, scevro da qualsiasi impiego, grazie all'eredità lasciatagli 
dalla morte del suicida zio Demetrio. Intesse una relazione con una donna sposata, Ippolita Sanzio, che deciderà poi di 
abbandonare il marito in favore del protagonista. Il rapporto sentimentale nato tra i due ha quell'intensità violenta e sensuale cara 
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a D'Annunzio, così come lo Sperelli ne “Il piacere”, e al suo modo decadente di descrivere la passione come opera d'arte. La 
soggettività dell'impostazione narrativa è anche dovuta al peculiare carattere dell'eroe dannunziano, malato, debole e gelosamente 
chiuso in se stesso, per il quale la realtà umana si rivela senza speranza, vuota ed inutile. Ad esso si oppone Ippolita, figura forte e 
vitale, verso la quale il protagonista finisce per provare un fatale odio. L'amore per Ippolita alla fine non è capace di dare alcuna 
consolazione ed al protagonista non rimane altra scelta che quella di porre fine al "mal di vivere" che gli è insopportabile 
decidendo di suicidarsi insieme a Ippolita. 


-Le Vergini delle rocce (1895): romanzo dalla forte influenza di Nietzsche, racconta di Claudio Cantelmo, un nobile di Roma, con 
parenti in Abruzzo. Il ricordo di costoro unitamente al rigetto dei valori borghesi della società in cui è costretto a vivere, lo 
portano a concepire l'idea di generare un erede degno di tali illustri antenati mediante l'unione con una nobildonna di pari rango. Il 
rampollo dovrà portare a compimento | “ideal tipo latino”, imponendosi sulle plebi con la forza della volontà dominatrice e con 
gli attributi caratteriali e intellettuali che hanno fatto in passato la grandezza sia della famiglia paterna che materna. Il protagonista 
vuole pertanto generare una sorta di superuomo che riassuma in sé le caratteristiche più alte delle due stirpi da cui proviene. 
Restaurati i valori aristocratici di un tempo potrà porsi alla guida del suo popolo e condurlo verso mete sempre più alte divenendo 
egli stesso un novello "re di Roma". Abbandonata la corrotta capitale d'Italia, Claudio si trasferisce in un'appartata e indefinita 
località dell'ex Regno delle due Sicilie, dove ha trascorso l'infanzia e dove riallaccia i rapporti con una nobile famiglia del posto, 
anche se decaduta con due dei loro membri sconvolti dalla follia. Claudio si sente subito attratto dalle tre figlie del principe: 
Violante, la maggiore, bella, altera, sensuale, Massimilla, pura e sensibile, ma in procinto di prendere i voti, Anatolia, depositaria 
dei valori familiari che con abnegazione si occupa della madre demente e del fratello, Antonello, psichicamente instabile e 
perturbato. Il protagonista è consapevole che una delle tre sorelle sarà la madre dell'erede intellettualmente superdotato che egli 
desidera generare, ma non sa decidersi: ognuna di esse possiede infatti virtù e caratteristiche uniche che potrebbero essere 
trasmesse alla discendenza. Alla fine la scelta cade su Anatolia, che non senza rammarico rifiuterà la proposta di matrimonio per 
poter continuare ad assistere la vecchia madre demente, il fratello psicolabile e il vecchio padre. Anatolia stessa, tuttavia, spinge 
Claudio a prendere in considerazione, come futura consorte, sua sorella Violante, non solo perché è la primogenita, ma anche 
perché degna del suo amore. Non ci è dato sapere se Claudio, seguendo il suggerimento di Anatolia, sceglierà Violante: lo snodo 
della vicenda infatti, avrebbe dovuto aver luogo nel secondo romanzo della trilogia progettata da D'Annunzio e mai portata a 
compimento. 


-Il fuoco (1900): protagonista del romanzo è Stelio Effrena, poeta giovane e geniale. L'azione si svolge a Venezia, nell'autunno del 
1882. Il cognome del protagonista ha un significato: dal latino "Ex frenis", ovvero "senza freni". Il romanzo è diviso in 2 capitoli; 
nel primo si racconta una serata in settembre. Stelio tiene un grande discorso al Palazzo Ducale di Venezia, davanti a un pubblico 
entusiasta. Spiega tutta la sua filosofia sull'arte e sulla creazione. L'arte, secondo lui, è sublime quando imita l'arte antica. Stelio è 
accompagnato da un'attrice celebre: la Foscarina: è una bella donna, anche se non è più giovane, e ama Stelio fino all'abbandono 
della propria personalità. Pur sapendo che questo suo amore è in pericolo, presenta una donna giovane e bellissima a Stelio: la 
cantante Donatella Arvale. Stelio e la Foscarina si incontrano nel giardino di quest'ultima e hanno un rapporto sessuale 
appassionato. Stelio poi se ne va e lascia la Foscarina disperata nel giardino. Per tutto il capitolo, la Foscarina e Stelio si ritrovano 
spesso nei loro palazzi per avere rapporti sessuali sempre più appassionati. Intanto, la Foscarina è sicura che lei non resterà l'unica 
amante del genio. Una sera, Stelio con un suo amico è su una nave dove si trova anche Richard Wagner, il compositore tedesco. 
Anche se Stelio disprezza la cultura germanica e glorifica la cultura latina, ammira il grande compositore, che per lui è 
l'incarnazione del genio artistico. Ma Wagner è vecchio e malato, e subisce un colpo apoplettico. Stelio e il suo amico lo 
soccorrono e lo fanno scendere dalla nave. Per loro, questo incidente è una prova della superiorità dell'arte. La volontà della 
Foscarina di servire, di sottomettersi all'arte dell'amato, diventa più grande. Tutti e due, la Foscarina e Stelio, vogliono creare 
qualcosa di superiore all'amore. Stelio parla del Superuomo. Alla fine, la Foscarina decide di lasciare Stelio per fare viaggi nel 
mondo, allo scopo di renderlo libero nelle sue creazioni poetiche. Stelio riceve la notizia della morte di Richard Wagner: lui e i 
suoi discepoli fanno il corteo funebre per il grande compositore. La commossa e commovente descrizione del trasporto della 
salma di Wagner fino alla stazione ferroviaria altro non sembra essere che semplice trasposizione del reale da parte di un 
testimone, in quanto Gabriele d'Annunzio pretese di esser stato, non ancora ventenne (1883), tra i sei portatori a spalla del feretro 
del grande musicista (non era vero). 


-Novelle della Pescara (1902): raccolta di novelle che raccoglie e mette insieme alcune raccolte precedenti, è la versione 
“ufficiale” della produzione novellistica giovanile di D’ Annunzio che lui stesso redige. I modelli sono i naturalisti francesi ma il 
fulcro dei testi è la rappresentazione della spinta bestiale e distruttiva che anima l’uomo e si esprime in scena di violenza tra 
singoli e tra gruppi in un’ottica pessimistica dove solo la violenza può risolvere i conflitti. 


-Laudi del cielo e della terra del mare e degli eroi: ambiziosa opera poetica di D’Annunzio che avrebbe voluto articolare 
quest’opera in 7 parti, corrispondenti alle stelle delle Pleiadi: in realtà riuscirà a realizzarne 4 per intero e una quinta solo in 
piccola parte. Il tema unificante della raccolta è quello del viaggio che ha come centro la Grecia del mito, paesaggio di una natura 
primitiva e ferina e di una storia sublimata e letteraria. Il viaggio fa anche riferimento al bisogno di D’Annunzio di sperimentare 
e di scoprire sempre cose (forme e contenuti) nuove. Notevolissima è la sperimentazione metrica della raccolta che spazia da 
forme tradizionali come sonetto e canzone al contemporaneo verso libero. Dopo i primi 3 libri delle “Laudi” si apre un periodo di 
aridità poetica per D’ Annunzio, che interromperà il silenzio poetico solo per alcune produzioni tutt’altro che riuscite. Nell’ ordine 
che voleva dare il poeta alle parti dell’opera troviamo: 
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1) Maia (1903): poema di 8400 versi che si apre con la celebrazione di Ulisse, corrispettivo mitico del superuomo, e con 
l’annuncio della resurrezione del dio Pan. Nel corso del poema vengono descritti 3 viaggi: uno verso la Grecia antica, uno nella 
Cappella Sistina e uno nel deserto dove il poeta riscopre se stesso in un momento di solitudine insieme ali elementi naturali. 
Accanto a questi temi e paesaggi classici e naturali si accompagna una critica alla società presente mentre viene valorizzata la 
rinascita umana per mezzo dell’industria e del guadagno, segni dalla laboriosità umana. Al poeta spetta comunque un ruolo 
privilegiato: lui è il superuomo la cui sensibilità e istinto gli permettono un rapporto unico con la natura che lo porta a rivestire 
una funzione sociale superiore. 


2) Elettra (1903): raccolta di 18 componimenti che celebrano figure eroiche da riprendere e imitare (i Mille, Dante, Verdi, Vittorio 
Emanuele III..) + una sezione chiamata “Città del silenzio” dove ripercorre la storia di alcune città italiane, preannunciando la 
futura rinascita delle virtù nazionali. Chiudono la raccolta due testi “politici”: uno antioperaio e uno nazionalista, bellicoso e 
aggressivo condotto con una pesante retorica. 


3) Alcyone (1904): raccolta più famosa di D’ Annunzio, conta 88 liriche. Dopo la fase eroica e civile dei primi 2 libri, “Alcyone” 
vuole essere una tregue del superuomo (“La tregue” è proprio il titolo del primo testo della raccolta), una pausa nella natura e 
nella celebrazione del mito. Tutta la raccolta descrive un’estate (simbolo della pienezza e del vigore della vita e dell’attività 
artistica), dall’inizio di giugno alla fine di settembre, trascorsa in Toscana tra Settignano e i suoi fiumi e il mare della Versilia. Ci 
sono 3 temi principali e di capitale importanza: identificazione del superuomo con la natura (— massimo risultato del panismo); 
attualizzazione del mito per ricostruire il rapporto tra uomo e natura (è tuttavia una cosa impossibile, e l’inevitabile arrivo 
dell’autono a sostituire l’estate ne è il simbolo); esaltazione della parola come mezzo per esprimere i segreti che l’uomo scorge 
nella natura. L’identificazione panica in “Alcyone” risponde al bisogno di D’ Annunzio di “sentirsi” fisicamente e di percepire il 
mondo attraverso il corpo: la natura assume tratti erotici e femminili ed immergersi in essa diviene un’esperienza sensuale e di 
conquista. I momenti in cui l’identificazione tra io poetico e natura sono completi sono quelli in cui esso riesce ad annullare il 
proprio io e, dilatando le proprie percezioni sensoriali, le espande fino a diventare un tutt'uno con il mondo naturale che lo 
circonda. E’ bene citare alcuni testi per essere più chiari: 


A) La sera fiesolana: musicalità desunta dai simbolisti francesi; personificazione della natura e “naturalizzazione” dell’uomo in 
una prospettiva di fusione panica; religiosità naturale in prospettiva laica e pagana (“Cantico delle creature”); natura bucolica e 
idealizzata tanto che la campagna toscana diviene immagine di quella della Grecia arcadica; superiorità del poeta che comprende 
il linguaggio della natura e può rivelarlo (“Io ti dirò..”); paesaggio non descritto in modo naturalistico ma in modo tale che 
esprima lo stato d’animo del poeta; richiamo al mito attraverso l’uso di parole misteriose; poesia come fluire di immagini e 
sensazioni di diversi sensi (vista, udito). 


B) Le stirpi canore:parola capace di rievocare i suoni della natura: è una parola mimetica che può esprimere qualsiasi cosa. 
C) Nella belletta: immagini tipiche del Decadentismo europeo. 


D) La pioggia nel pineto: poesia più famosa di D’Annunzio, porta a compimento la metamorfosi panica del superuomo in 
“Alcyone”. Cose da ricordare: la pioggia che coglie l’io poetico ed Ermione nel pineto permette quel contatto diretto tra uomo e 
natura che serve a ristorarne il legame + loro hanno le mani “nude”, come a dire che non c’è niente tra loro e la natura; reciproca 
umanizzazione e naturalizzazione dell’uomo e della natura in tutte le sue forme (vegetali, animali, pioggia); tema musicale, tutto 
si unisce in un grande coro: è uno dei punti fermi della poesia simbolista; versicoli che esaltano la singola parola; Ermione 
richiama il mito (era la figlia di Menelao ed Elena). 


4) Merope (1912): raccolta lontana dal clima di ideazione delle “Laudi” e annessa solo esteriormente al progetto, raccoglie 10 
canzoni che celebrano l’impresa coloniale il Libia: sono testi che esaltano la violenza e la sopraffazione con toni razzistici. 


5) Canti della guerra latina (1933): esito parziale del quinto libro delle “Laudi”. 


-Testi poetici inediti: dopo il 1903 e con l’affermarsi delle Avanguardie D’ Annunzio non pubblica quasi più alcuna poesia se non 
vedi sopra i punti 4-5. Sono stati ritrovati però testi non editi in cui si mostra un’enorme evoluzione: la prospettiva eroica è 
assente i probabilmente l’autore non volle pubblicare questi testi per non mettere in crisi la figura che si era ormai costruito. 
L’avvicinamento a nuove forme di espressione e ad una nuova ideologia fu così affidato non alla poesia ma alla prosa. 


-Forse che sì forse che no (1910): Romanzo ambientato nel mondo dell'aviazione che muoveva, al tempo, i primi passi; descrive 
lo sviluppo di passioni che legano e dividono cinque personaggi borghesi destinate a lasciare una scia di dolore e morte. La 
vicenda verte sulla nascita di una violenta passione amorosa tra Paolo Tarsis e Isabella Inghirami. Nel retroscena si intrecciano le 
vicende di Vanina e Lunetta, sorelle di Isabella, e di Aldo, fratello delle tre. La dolorosa scoperta della storia d'amore tra Paolo e 
Isabella da parte di Aldo e Vanina causa una precipitosa caduta verso tendenze suicide: Aldo e Vanina tentano insieme il suicidio 
sporgendosi da una muraglia diroccata. Vanina è infatti innamorata di Paolo, ma Isabella, pur consapevole di questo amore, 
continua la sua storia con Paolo. In un primo momento non si colgono le motivazioni di Aldo: emerge poi verso la fine del 
romanzo che egli intrattiene relazioni sessuali con la sorella Isabella. Vanina si reca da Paolo per svelare la relazione sussistente 
tra il fratello e la sorella maggiore. Paolo, furente, aspetta l'arrivo di Isabella sulla quale sfoga la sua ira, percuotendola e 
insultandola mentre la sorella Vanina rientra in casa e si suicida. Inizia da questo momento la progressiva crisi di Isabella, 
personaggio finora molto sicuro e determinato, che sfocia in una follia inarrestabile, al punto che il padre e la matrigna di Isabella 
sono costretti a ricoverarla in un istituto senza che Paolo riesca a trovare una soluzione alternativa. Le vicende amorose si 
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intrecciano con due gare aeree, nella prima delle quali Giulio, amico di Paolo, perde la vita mentre il protagonista esce vittorioso. 
Il romanzo si chiude con l'atterraggio di Paolo in Sardegna. Importante è proprio il tema della velocità, degli aerei e della 
moernità che risentono degli influssi del Futurismo. 


-Contemplazione della morte (1912): commemorazione di Pascoli e di un amico francese morto da poco. 
-Faville del maglio (1914): raccolta degli articoli scritti sul “Corriere della Sera” tra 1911 e 1914. Sono brevi e di carattere lirico. 


-Leda senza cigno (1916): racconto uscito prima a puntate nel 1913 e poi raccolto in volume, narra la vicenda di una donna, Leda, 
sospesa tra degradazione e sublimità, quasi un’allegoria dell’arte nella società di massa. 


-Notturno (1921): raccolta di frammenti scritti nel lungo periodo di immobilità e cecità in seguito all’incidente aereo che, nel 
1916, gli aveva causato la perdita di un occhio. Contiene ricordi di guerra che si mischiano a sensazioni presenti e ci mostrano un 
D’Annunzio nuovo, più intimo. Il periodare è breve e manza la solita retorica. Privato del rapporto fisico con la realtà, il poeta si 
cimenta con il nulla, tentando, nell’oscurità in cui viveva a dare forma ai ricordi e ai miti del proprio passato. E’ uno dei suoi 
lavori più originali. 

-Il venturiero senza ventura e altri studi del vivere inimitabile (1924): raccolta di frammenti e appunti dal carattere lirico. Domina 
il motivo autobiografico a cui si accompagna la riflessioni su temi tradizionali della propria poesia, forte è l’istinto 
all’autocelebrazione e al rappresentare le proprie vicende in termini eroici e sublimi anche se i frammenti non sono esenti da un 
qualche turbamento. Lo è più pacato e semplice, per nulla ampolloso come nei romanzi. 


-Il compagno dagli occhi senza cigli e altri studi del vivere inimitabile (1928): seconda raccolta di pensieri, vedi sopra. 


-Cento e cento e cento e cento pagine del libro segreto di Gabriele D’Annunzio tentato di morire (1935): testo a metà tra apologia 
e diario che trasmette una negatività che porta al disprezzo del mondo senza mettere in discussione la propria figura. 


-Produzione teatrale: D’ Annunzio utilizzò il teatro perché era un genere che otteneva grande successo di pubblico e perché aveva 
spesso bisogno di soldi. Manca nel suo teatro il senso dell’azione, la tensione tragica e la definizione della psicologia dei 
personaggi dato che l’attenzione di D’ Annunzio si concentra sulla parola anche in questo genere, tanto che molte opere sono 
scritte in versi mentre ormai il teatro era in prosa da molti anni: quasi tutte le opere ebbero scarso successo. Tra le opere ci sono: 


1) La città morta (1898): degli archeologi rivivono su loro alcuni topos della tragedia greca come l’incesto e la cecità veggente. Il 
passato si fonde al presente ma la resa è pedante e tutta una serie di richiami colti appesantiscono l’opera. 


2) “Sogno d’una mattina di primavera” e “Sogno d’un tramonto d’autunno” (1897-1898): opere leggere scritte per la Duse. 


3) “La Gioconda” (1898), “La gloria” (1899), “Più che l’amore” (1906): serie di drammi dove cala nel teatro l’ideale del 
superuomo. 


4) Francesca da Rimini (1901): prima tragedia in versi ispirata all'episodio dantesco di cui enfatizza i tratti erotici e dell’omicidio. 


5) “La figlia di Iorio” (1903): tragedia più apprezzata dal pubblico nella quale D’ Annunzio ritorna all’ambientazione delle novelle 
giovanili della campagna selvaggia abruzzese, intrisa di superstizioni e magie. Aligi e il padre Lazzaro amano Mila e Aligi arriva 
ad uccidere il padre cosicché la donna si sacrifica al rogo autoaccusandosi di aver stregato Aligi. 


6) “La nave” (1907) e “Fedra” (1909): opere scritte in una lingua iperletteraria e in versi. 
-La Violante dalla bella voce: raccolta incompiuta di pensieri pubblicata postuma nel 1963. 


La letterature del 1900 è influenzata dall’affermazione della società di massa e dalle due guerre mondiali. Si afferma la 
“generazione degli anni Ottanta” che si caratterizza per il sovversivismo che, a livello artistico (letteratura e arte), porta 
all’approdo all’Espressionismo mentre a livello politico il sovversivismo si manifesta contro la politica giolittiana. Gli anni dal 
1904 al 1925 sono gli anni delle Avanguardie, cioè gruppi di artisti apertamente contro il Naturalismo (Verga), l’estetismo 
(D’Annunzio) e il simbolismo decadente (Pascoli) che sentono una forte esigenza di rinnovamento e di ridefinizione dell’arte 
stessa. Questa stagione di cambiamenti termina con la presa di potere del fascismo e il ritorno all’ordine. Noi analizzeremo la 
prima fase, 1904-1925, le cui date indicano rispettivamente il periodo politico giolittiano e l'affermazione del fascismo. Gli 
intellettuali di questo periodo sono spesso piccoli borghesi che, accanto al mestiere di scrittore, sono spesso insegnanti o 
giornalisti; si riuniscono attorno alla rivista “La voce” che ne costituisce la voce ideale. L’intellettuale e la cultura si trovano ad 
affrontare tre questioni nuove: massificazione e omogeneizzazione del pubblico dovuta alla diffusione di potenti mezzi culturali 
(cinema, radio, terza pagina dei giornali), proletarizzazione cioè formazione di sindacati e partiti composti anche da intellettuali 
che tutelano i lavoratori, industrializzazione che si afferma pienamente anche in Italia: tutto questo porta all’industrializzazione 
della cultura, continuando il trend iniziato a fine 1800. Le Avanguardie che nascono all’inizio del 1900 (Futurismo e 
Espressionismo sono le più importanti ma ce ne sono anche altre) condividono dei tratti in comune: opposizione a Decadentismo 
e Naturalismo riguardo l’arte che diventa la visone soggettiva del mondo e un prodotto industriale, non più figlia del genio 
poetico perdendo così la propria autonomia; arte come attività di gruppo e con finalità politiche. L’Espressionismo, più che un 
vero movimento, è la tendenza artistica che si riscontra in tutte le Avanguardie e si caratterizza per la tecnica della zoomata 
(attenzione al particolare), la visione soggettiva dell’artista nel rappresentare le cose (da cui l'opposizione con l’Impressionismo), 
la descrizione di un mondo degradato nel quale si muove il poeta, protagonista ormai degradato. Il primo movimento 
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d’Avanguardia organizzato con linee guida ben definite ed espresse nei manifesti è il Futurismo, le cui idee spaziano dall’arte alla 
politica, alla letteratura e al design. Il Futurismo nasce ufficialmente nel 1909 quando Marinetti pubblica su “Le Figaro” il 
Manifesto del movimento futurista che contiene queste linee di pensiero: esaltazione del nuovo, del moderno, della macchina, 
della velocità, della violenza, rivoluzione stilistica (frasi provocatorie, lessico violento, paratassi), temi centrali audacia, ribellione 
e coraggio, “guerra sola igiene del mondo” + militaristi e interventisti, provocatorio invito a bruciare biblioteche e musei che 
ribalta il significato dato alla memoria e al passato in nome di un generale rinnovamento. La fase più dirompente del Futurismo 
dura solo 3 anni, dal 1909 al 1912 quando aderiscono al movimento grandi artisti come Boccioni e poeti come Palazzeschi. Aldo 
Palazzeschi, nato nel 1885, è autore della raccolta di poesie dal provocatorio titolo “L’incendiaria” dove critica in chiave ironica la 
perdita di valore della poesia e del poeta nella nuova società industrializzata; le sue poesie sono famose per lo sperimentalismo 
linguistico e per il modo provocatorio con cui cerca di scuotere il pubblico (“La fontana malata”, “Lasciatemi divertire”, “La 
passeggiata”). Negli anni successivi il movimento perde carica e mordente e, dagli anni ’20 finisce con lo snaturarsi e ridursi a 
etichette, per poi venire inglobato in partiti politici violenti e rivoluzionari, fascismo in primis. Un altro movimento, non 
organizzato come quello futurista ma comunque ben definito, è il Crepuscolarismo. Si caratterizza per: rifiuto del sublime e 
dell’esaltazione dell’estetismo (vs D’Annunzio), critica alla figura del poeta e ad una poesia che non ha più nulla da dire, 
accettazione della semplicità borghese e della sua mediocrità (vs D’ Annunzio) che si configura nel ritrarre, nelle poesie, spaccati 
di vita vera della borghesia (argomento poco poetico), rifiuto di Pascoli, D’ Annunzio e Carducci; utilizzo dell’ironia al posto della 
pateticità, uso del verso libero (come anche i futuristi). Si definiscono crepuscolari alcuni poeti attivi tra 1903 e 1911, sempre 
appartenente alla generazione 80, tra cui spiccano Dino Campana e Gozzano. Guido Campana, nato a Firenze nel 1885, fu affetto 
da forti disturbi mentali che lo portarono in manicomio dal 1918 al 1932, anno della morte, ed ebbe una relazione con la poetessa 
italiana Sibilla Aleramo. La sua raccolta di poesie più famose è “I Canti Orfici” del 1914 dove mostra la tendenza ad esprimere 
tutto ciò che gli attraversa l’animo (immediatezza esistenziale) e un desiderio di letterarietà che lo avvicina a Pascoli, D’ Annunzio 
e Carducci. Riprende gli ideali dei poeti simbolisti del 1800 e, non accettando la perdita di valore del poeta nella società del 
tempo, cerca di dare nuovo valore alla poesia che lo porta ad identificare l’io con il tutto in un prospettiva onirica (+ canti sono 
appunto orfici). Tra le sue poesie più famose “L’invetriata”, “Donna genovese”, “Viaggio a Montevideo”. Per il carattere della sua 
poesia Campana è da certi critici assimilato ai “poeti maledetti” francesi della fine del 1800. 


Guido Gozzano 
Vita: -nasce a Torino nel 1883 da una famiglia agiata. 


-1903: terminato il Liceo si iscrive a Legge ma si dedica soprattutto alla letteratura studiando soprattutto i contemporanei francesi 
e i filosofi Schopenhauer e Nietzsche. 


-1907: collabora a numerose riviste ma si manifestano anche i primi segni della tubercolosi che lo portano ad allontanarsi dalla 
vita mondana. 


-1912: parte per l’India dove resta per 3 mesi sperando di recuperare la salute. 
-1916: muore a Torino. 


Opere e poetica: per Gozzano è importantissimo il modello dannunziano che costituirà per lui un esempio negativo dal quale 
sorgerà però la propria poetica. Utile questa tabella: 


Via imiabi 
Superior del dandy 
Poesia ha un valore morale e civile 


Per Gozzano la poesia non ha più valore ma serve soltanto a capire dall’interno le cause della sua caduta ed ha al massimo un 
valore consolatorio. Nella sua produzione ha un’importanza capitale l’ironia che è l’unico mezzo rimasto al poeta per esprimere 
valori e ideali non più attuali: a ben pensarci l’ironia è una forma di mortificazione della poesia, ma è necessaria affinché essa 
possa essere espressa in una società che non le riconosce più un ruolo “alto” di guida: solo abbassandola di tono essa può essere 
espressa. L’ironia è data dall’unione di una metrica e un linguaggio abbastanza tradizionali e aulici e un contenuto decisamente 
basso, quasi antipoetico. Ecco le opere: 


-La via del rifugio (1907): prima raccolta di poesie. 


-I colloqui (1911): seconda e più famosa raccolta di poesie che mostra i suoi caratteri poetici. Tra i componimenti presenti il più 
famoso è il poemetto “La signorina felicita ovvero La Felicità”e “Totò Merumeni”. 


-Pubblicazioni postume: 
1) Verso la cuna del mondo: raccolta di pensieri scritti durante il soggiorno in India 
2) Le farfalle: poema incompiuto 


3) La principessa si sposa: raccolta di fiabe 
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4) I tre talismani: raccolta di fiabe 
5) L’ultima traccia: raccolta di novelle 


6) L'altare del passato: raccolta di novelle 
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